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El Autodidacta, título de este libro, es también el 
nombre de algunos proyectos que he realizado en 
el transcurso de los ültimos veinte afios. Proyectos 
que tienen la particularidad de constituirse en una 
colección de series de dibujo y pintura que desarrollan 
variantes temáticas, las más diversas, procurando 
conformar una proliferación de pequefios fragmentos 
que se despliegan en el muro de un espacio de 
exhibición. (ver figura 1). 


Bajo esta apelación del autodidacta se configura la 
ficción de un personaje, a veces errático en su 
profusión de imágenes, otras veces una vaga luz 
ilumina su camino. La abundante información que 
emana de estos proyectos anteriores responde a una 
demanda personal, tal vez una necesidad imperiosa 
de saber, de conocer, de transformar, de preguntar 

e interrogarse por el arte del presente y su relación 
con todas las cosas. De esta manera el autodidacta se 
impone actividades, evalúa arbitrariamente un 
complejo presente para luego ilustrar: entre la 
aventura de escalar una montaña, prefiriendo un paseo 
por la cuadra del barrio, o de como dibujar o pintar 
de memoria a la necesidad de recurrir siempre a la 
fotografía, de mimar la resignación del sentido ante 
la turistización de todo lo relativo al arte, o como 
ocurre acaso en este último proyecto, en la realización 
de algunas pinturas abstractas como una manera de 
dispensarse del tedio de la figuración o, más oscuro 
aún, preferir pintar fachadas de casas que fueron 
centros de tortura en Chile a seguir pintando lo visible 
de siempre. 


El Autodidacta, the title of this book, is also the 
name of a few projects I’ve been working on during 
the last 20 years. These projects have the distinctive 
quality of constituting themselves into a collection 
of painting and drawing series developing the most 
diverse themes, with the idea of forming a 
proliferation of small fragments unfolding in the walls 
of an exhibition space. (See figure 1). 


Under this name, the autodidact configures the 

fiction of his characters, he’s sometimes erratic in his 
profusion of images, but on some occasions a vague 
glow illuminates the way. The abundant information 
emanating from these previous projects is a reaction to 
a personal demand or an imperative need of knowing, 
transforming, 
the art of the present and its relation to all things. 


asking and questioning himself about 


This way the autodidact imposes activities on himself, 


he arbitrarily evaluates the complex present and 

then illustrates: between the adventure of climbing a 
mountain he chooses a stroll around his neighborhood, 
or between drawing and painting from memory he 
prefers the need of always resorting to photographs, 


of indulging the resignation of meaning in the face 
of the tourismization of everything that relates to art 
or, as it happens in this last project, in the making of 


some abstract paintings as a way of releasing 
£ ) £ 


oneselffrom the boredom of figuration, or even darker, 


painting the facades of houses that were torture 
centers in Chile instead of painting what is always 


seen. 


En una línea de trabajo que se quisiera menos caótica 
y saturada, al menos en apariencia, este nuevo proyecto 
que es también este libro, muestra alrededor de 
doscientas pinturas. Se trata de una obra de creacién 
que he desarrollado principalmente entre los afios 
2016 y 2018, pero también comprende obras de afios 
anteriores no exhibidas, que incorporo (son los 
atributos y licencias que se da el autodidacta, como una 
forma de ser), haciéndolas parte del mismo cuerpo de 
trabajo. 


Los textos escritos por Lise Martinot e Ivan Godoy, 
proponen miradas disímiles. Son lecturas propositivas, 
que sugieren una apertura crítica de la obra. Las 
consideraciones aquí expuestas se revelan muy 
pertinentes, pues abordan lo esencial del proyecto, es 
decir, una disección de todo el trabajo para hablar de 
la pintura. 


Lo que vemos en este libro son imágenes pintadas. 
Su origen y procedencia tienen que ver principalmente 
con un paisaje chileno y una historia que a veces sigue 
siendo oscura e invisible. La pintura como un 
itinerario que recorre intersticios de lo real, sin una 
categoría específica. El Autodidacta propone, más que 
una línea temática, una partitura de notas disonantes, 
o más bien una constelación de problemas e 
interrogantes. Para volver a empezar, ahí donde todo 
atin está por pintarse. 


In a line of work that we'd want less chaotic and 
saturated, at least in appearance, this new project, 
which is also a book, includes around 200 paintings. 
It's a creative work developed mainly between 2016 
and 2018, but it also includes work from previous 
years that wasn't exhibited (these are the liberties 
taken by the autodidact, just because he is as he is) and 
that now are a part of the same body of work. . 


The texts written by Lise Martinot and Iván 
Godoy propose dissimilar views. These are innovative 
readings that suggest the work's critical openness 


The considerations expressed here are very pertinent, 
because they address what's essential in the project, 
this is, a dissection of all the work, to speak about 
painting. 


What we see in this book are painted images. The 
story of their origin is associated with the Chilean 
landscape and a history that is still dark and invisible. 
This is painting understood as an itinerary 
through the interstices of reality- Without any 
specific category, the Autodidact proposes more than 
one thematic line, a score of dissonant notes or, better 
yet, a constellation of problems and questions to go 
start again, where everything is yet to be painted. 


Tres posibilidades para un paseo o 123 formas que no sirven para 
comprender el despilfarro de todos estos años. Pintura, dibujo y 
fotografía. 2007. Colección Musac, León, España. 
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Three Possibilities for a Ride or 198 Shapes That Won't Help You Understand 
These Years Squandering. Painting, drawing and photography. 2007. 
Colección Musac, León, España. 


Exhibición Modelos para Armar, Musac 2010. 


La manera en que estan disefiadas las paginas del 
libro hace referencia directa a la forma que tienen 
muchos de mis dibujos, los cuales remiten a imagenes 
que enseña la enciclopedia o el diccionario: el cuerpo 
de un animal o un vegetal, rodeado por nombres que 
explican y sefialan, a través de una línea, un punto en 
la representación. Imágenes de la ciencia, botánica o 
agronomía, muy alejadas, por cierto, del dibujo 
artístico de las bellas artes. 


The way in which the pages of the book are 
designed directly references how many of my 
drawings refer to images in encyclopedias and 
dictionaries, the bodies of animals or vegetables, 
surrounded by men explaining and pointing, through 
a line, a point in the representation. 'These are mostly 
images of science, botany or agronomy. Indeed, quite 
far from fine arts drawings. 


Fig. 2 


D frs p TIA. 


De la Serie Historias para No Dormir, tinta rotring sobre papel, 2013. 
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Ivan Godoy 


Oquedad y perspectiva A diferencia de la imagen del consumo, hegemónica L——————— “donde habita la nada" 
y g g 
en los modelos actuales de representación, la 
perspectiva pictórica transgrede —o debiese 


Oquedad no sólo es vacío, es un hueco insondable transgredir por su propia naturaleza-, el 
por donde se pierde y emerge el sentido. Literalmente encorsetamiento comercial de la imagen publicitaria, 
una oquedad es un hoyo, asociado generalmente a lo que no sólo ordena y condiciona la circulación de las Abarca Caleta 
oscuro, a lo misterioso. Mas también el hueco es luz, imágenes culturales "limpias bonitas, siempre a la 
o si se prefiere, “ilusión de algo" donde habita la nada. moda’, sino que administra tanto los modelos como 
Esta ilusión es la que yo denominaría perspectiva. El sus resultados, definiendo prácticamente todo 
ángulo por el cual se observa y se cree ver algo producto cultural en términos de bienes, ya sea de "ilusión de algo" 
significativo, que cambia o altera la visión de la consumo o de servicio. 


realidad. El pintor es un “fisg6n por antonomasia", un 
buscador de ángulos, encuadres y perspectivas. 
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Patio Wullf (detalle) 
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Wullf Garden (detail) 


Hollowness and perspective Acrylic on paper, 65 x 50 cm. 2016 


Hollowness is not only void, it's a bottomless pit 


where sense is lost and then re-emerges. In a literal Differing from the image of consumption, 

sense, hollowness it's a hole, generally associated with hegemonic in the current models of representation, 
darkness and mystery. But a hole is also light or, if It Covers a Lot pictoric perspective transgresses —or, because of its 
preferred, the "illusion of something" where nothing nature, should transgress-, the commercial corseting 
inhabits. This illusion is what I would call perspective. of images in advertising, that not only orders and 
The angle through which one looks and believes in the conditions the circulation of "nice, clean and always 
vision of something meaningful that changes or alters trendy" cultural images, but also manages its models 
reality. The painter is the "voyeur par excellence", a and its results, practically defining every cultural 


searcher of angles, frames and perspectives. Acrílico sobre papel, 65 x 50 cm. 2016 ——————— product as a commodity for consumption or service. 


En el paseo de la costanera que circunda la Avenida 
Marina a metros del hotel Sheraton, hacia el Castillo 
Wulff y el histórico restorán Cap-Ducal, se encuentra 
una construcción insólita. Del paseo principal se ha 
construido un apéndice que baja a través de una 
escalera, para rematar en un pequefio mirador de 
incierta geometría, estilo y ornamento. Sin duda un 
"absceso arquitectónico", una rareza, una negatividad 
formal, al estilo afrancesado peatonal del paseo, qué 


duda cabe, un capricho formal de algün advenedizo 
iluminado municipal. 


In the boardwalk around Avenida Marina in Viña 
del Mar, a few meters from the Sheraton Hotel, close 
to Wulff castle and the historic Cap-Ducal restaurant, 
there is an unusual structure. A strange appendix built 


on the main boardwalk; its ac is a small staircase 


that leads to a lookout of uncertain geometry, style 
and ornament. Without a doubt it's an "architectonic 
abscess", an anomaly, a formal whim by some visionary 
upstart from the municipality. 


Mirador de Los Artistas II 


Fig. 6 


Acrylic on canvas, 170 x 140 cm. 2018 


"incierta geometría" 


“El bite" 


'The Artists Lookout II 


"paseo de la costanera" 


“solo” 


Acrílico sobre tela, 170 x 140 cm. 2018 
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Este extraño mirador de Viña del Mar, que 
Oyarzún pinta en dos ocasiones y en 
diferentes tamafios, me parece relevante para 
ingresar no sólo a la obra El Autodidacta. La 
Pintura como una Contra Imagen, sino a una 
operatoria reincidente en el hacer del pintor, 
perspectiva torcida, malévola si se quiere, 
donde la negatividad deviene ingrata, 
cuestionando el soft. 


Mirador Los Artistas 


"]a negatividad deviene ingrata" 


Acrylic on paper, 65 x 50 cm. 2016 


This strange lookout in Vifia del Mar was 
painted by Oyarzün on two occasions and in 
different sizes, seems to me very 
relevant to enter not only El Autodidacta, La 
Pintura como una Contra Imagen, but also a 
recurring operation in the painter's craft, the 
.. crooked perspective, malevolent if you wish, 

where negativity becomes ingrate, questio- 
Acrílico sobre papel, 65 x 50 cm. 2016 >) ning the sof? aesthetics of decorative painting. 


'The Artists Lookout "Cuestionando el soft” 


“la ilusión de la perspectiva” 


Fig.8 


Nave Los Escultores 


Acrylic on paper, 65 x 50 cm. 


1.- These landscapes of the Chilean territory 
present an idea of the possibilities of painting 


these days. This is, not much. 


2016 


1.- Estos paisajes del territorio chileno ofrecen una 
idea de lo que puede la pintura hoy en día, es 
decir, muy poca cosa. 


The Sculptors Ship 


Acrilico sobre papel, 65 x 50 cm. 2016 
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Castillo Los Curadores 


2.- De lo que se trataba, entre otras cosas, en la ficción de este 


relato, era de pintar imágenes que correspondieran, de una 


u otra manera, a lugares, paisajes, sitios, objetos, cosas del 


territorio de Chile. Era una condición, un pie forzado, tal vez 


poco objetivo, como lo son todos los pies forzados. Una suerte 


de contra imagen o contra veneno a todas las imág 


nes del 


mundo de la moda, la publicidad y el turismo. 


ylic on paper, 65 x 50 cm. 2016 


2.-It was, among other things, in the fiction of this narrative, 


about painting images corresponding one way or another 


from the Chilean 


to places, landscapes, objects and thing: 
territory. It was a condition, a starting point, maybe it wasn't 
objective, like all starting points. Some sort of counter image 
or counter poison to every trendy image in the world, 


advertising and tourism. 


Curators Castle 


Acrílico sobre papel, 65 x 50 cm. 2016 


ic on paper, 65 x 50 cm. 2016 


Fig.10 


3.- But maybe this is about seeing painting not, only, as a 


negotiable object or a transformation of meaning but as a tiny, 


almost absurd, chance of surviving the present. 


La Roca 


'The Rock 


3.- Pero tal vez de lo que se trata es ver la pintura no como un 


objeto negociable, solamente, ni tampoco como una 
transformación del sentido, sino como una pequefia 
posibilidad, casi absurda, de sobrevivir al presente. 


Acrílico sobre papel, 65 x 50 cm. 2016 
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Ciertamente ese roquerio infame bajo la autopista no 
sólo es oscuro, es negro... ahí sin duda anida el delito, 
más también el sexo clandestino y un lugar para pitear , 
con un amigo. Esa oscuridad es terrible. 


Contra Viento y Marea 


"roquerío infame" E 


Against Wind and Tide 


Acrylic on paper, 65 x 50 cm. 2016 


Certainly these awful rocks under the highway are 
not only dark, but pitch black... no doubt that's the 
nest of crime, also a place for clandestine sex and to 


Acrílico sobre papel, 65 x 50 cm. 2016 ———_____| smoke a joint with a friend. That darkness is terrible. 


Paraíso Fiscal 


Acrylic on paper, 65 3 


50 cm. 2016 


4.- Cuando las cosas funcionan bien en una pintura, es decir que 
los problemas formales que se han planteado en la superficie 
de esta se solucionan de manera fluida, es cuando sabemos 
precisamente que ya no estamos haciendo nada importante y 
sin embargo por un instante somos felices. Por el contrario, no 


hay un por el contrario. 


1.- When things turn out fine on a painting, this is, when the 
formal problems laid out on its surface are solved fluidly, it's 
when we clearly know that we're not doing anything 
important and, nevertheless, for an instant we're happy. On 
the contrary, there is no on the contrary. 


Tax Haven 


Acrílico sobre papel, 65 x 50 cm. 2016 
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Acrylic on paper, 65 x 50 cm. 2016 


Fig. 13 


Acrílico sobre papel, 65 x 50 cm. 2016 


El Arte de Dar la Hora 


The Art of Wasting Time 


5.- El mal gusto de dar la hora. Flor de reloj. 


5.- The bad taste of wasting time. Flor de reloj. What a clock! 


Postal Playa 


Fig. 14 


6.- Painting raises questions on 


Acrylic on paper, 65 x 50 cm. 2016 


y on very counted occasions. 


Beach Postcard 


6.- Son muy pocas las veces que mirar una pintura suscita 
interrogantes. 


Acrílico sobre papel, 65 x 50 cm. 2016 


La imagen infame 


Hace rato que la pintura como arte, dejó de ser un 
alarde de ingenio y virtuosismo. Históricamente en 
Chile, no pocos pagaron con persecución, tortura, 
cárcel y muerte su actuar disidente ante los “modelos” 
propugnados desde el poder. En esta dirección, la serie 
de pinturas de Oyarzün sobre los "lugares de tortura" 
en la dictadura de Pinochet, se hace cargo 
pictóricamente de aquellas "arquitecturas del horror", 
que borraron dramaticamente toda belleza posible -no 
sólo del lugar-, sino que del país acaso (De una serie 
de 11 pinturas). 


Las Cabafias de Las Rocas de 
Santo Domingo (detalle) 


Fig. 14 


The Cabins Rocas de Santo 
Domingo (detail) 
The infamous image 


It’s been a while since the art of painting ceased to 
be a show of wit and virtuosity. Historically, in Chile, 
many paid with persecution, torture, jail and death for 
dissenting with the “models” advocated by power. In 
this direction, Oyarzün's paintings about “torture 
sites" during Pinochet's dictatorship take on pictorially 
that "architecture of horror" that dramatically erased 
every possible beauty —not just from the country— but 
maybe even from the country. (From a series of 11 
paintings). 
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En Las Cabafias de Las Rocas de Santo Domingo, 
Oyarzün alude a Tejas Verdes, lugar elegido por la 
dictadura como primer laboratorio y centro de 
instrucción para la tortura y el aniquilamiento del E 
"enemigo interno". : 


Acrylic on paper, 65 x 50 cm. 2016 E 


Fig. 15 


The Cabins Rocas de Santo Domingo 


Acrílico sobre papel, 65 x 50 cm. 2016 


Las Cabañas de Las Rocas de Santo Domingo 


“Tejas Verdes” 


In Las cabañas de Rocas de Santo Domingo, 
Oyarzún alludes to Tejas verdes, a place selected by 
the dictatorship as their first laboratory and center for 
torture training for the annihilation of the “internal 
enemy”. 


Interior de Las Cabañas de Rocas de Santo Domingo 


Fig. 16 


7.- Este fue el lugar donde por primera vez en Chile se comenzó a 
torturar y asesinar a personas de manera organizada y 
sistemática. (1) 


Acrylic on paper, 65 x 50 cm. 2016 


“enemigo interno” 


Interior The Cabins Rocas de Santo Domingo 


7.- This was the place where for the first time in Chile people started 
being tortured and murdered in a systematic and organized 


manner. 


Acrílico sobre papel, 65 x 50 cm. 2016 
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Casa de La Risa la más brutal y esplendida de la 
serie: su belleza —a mi entender-, radica en su “burda” 
manufactura, proceder absolutamente alineado con el 
"sentido de lo retratado". A no olvidar: el mal, en 
cuanto a negación del "otro", es “tosco”. Lo horroroso 
no puede ser relatado desde la techné, desde la 
magnificencia del ars. Oyarzún baja a los infiernos, 
dejando su oficio de lado, para visitar el horror, que 
reivindica la pintura como arte, en cuanto no sólo a 
representar, sino a interrogar la realidad. La realidad 
de su historia y contexto, la de su pertenencia, por 
donde puso el ojo, y sobre todo en como manufacturó. 


Casa de La Risa 


Acrylic on paper, 65 x 50 cm. 2016 


“el mal” 


Fig. 17 


The House of Laughter 


Acrílico sobre papel, 65 x 50 cm. 2016 


“lo horroroso” 


Casa de la risa is the most brutal and the most 
splendid of these three pieces. Its beauty resides, as far 
as I’m concerned, in two factors: 1. Its “crude” making 
is a procedure completely aligned with the “meaning 
of what's portrayed”. Let's not forget, Evil, as much as 
it denies the “other” is “crude”. Horror can't be 
portrayed or narrated through techné or from the 
magnificence of ars. Oyarzún's visits the inferno, leaves 
his craft behind, stares into horror and reclaims 
painting as an art form, not only to represent reality, 
but to interrogate it. At the same time, painting 
confronts us with the reality of history and its 
context, its belonging, the inferno where he put the 
eye and, above all, how it was made. 


Oyarzún encuadra, no sólo la “imagen infame” y su 
desolación. Reproduce también la imagen histórica que 
interroga e incomoda, y procede con ella —a diferencia 
de la fotografía— , de “forma desastroza”. ¿Hay alguna 
forma de dar cuenta del acontecer del horror que no 
sea de “forma desastroza”? 


Acrílico sobre papel, 65 x 50 cm. 2016 


Tres Álamos 


“la desolación” 


Acrylic on paper, 65 x 50 cm. 2016 


Oyarzún frames, not only the “infamous image” and 
its desolation, he also reproduces the historical image 
that interrogates and disturbs, and with it, he proceeds 
in a “disastrous way” (unlike photography). Is there a 
way to account for horror that isn't “disastrous”? 
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Oyarzún en su aparente torpeza, despliega dos 
operaciones visuales dignas de rescatar. La primera 
refiere a la lógica inversa que efectúa con lo cercano y 
lejano en el modelo representado. Mientras lo lógico 
es que los primeros planos se hagan más nítidos y 
reales en relación a los de más atrás, invierte el código 
“borroneando” lo más cercano al ojo del espectador, en 
beneficio de la nitidez de lo más lejano. La lógica de la 
representación se “descalabra” crispando la realidad de 
lo representado. 


Acrílico sobre papel, 65 x 50 cm. 2016 


Nido 20 


Acrylic on paper, 65 x 50 cm. 2016 


“descalabro” 


Oyarzún in his apparent awkwardness, d 
visual operations worth rescuing. The firs 
the inverse logic that makes with the near 
the represented model. While the logical 


eploys two 
t refers to 
and far, in 
hing is that 


the first planes become more clear and real, in relation 


to the ones further back, Oyarzún inverts 
“blurring” the closest thing to the eye of 


the code 
he viewer, 


in favor of the clarity of the farthest. The logic of 


the representation is “broken” twitching t 
what is represented. 


he reality of 


El proceder pictórico se hace tosco y pálido. Hacia 
los primeros planos se desperfilan los contornos de 
toda forma y su existir se hace “borroso”. 


Fig. 20 


Acrílico sobre papel, 65 x 50 cm. 2016 


Simón Bolivar 8630 
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Acrylic on paper, 65 x 50 cm. 2016 


The pictoric act becomes coarse and pale. At the 
forefront the contours of every shape are lost and 
their existence becomes “blurry”. 
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‘Se calcula que cerca de 1.100 personas pasaron por este 
recinto, y que en su interior se ejecutó a 81 hombres y 13 
mujeres, dos de las cuales estaban embarazadas. En su inmensa 
mayoría eran jóvenes: 80 de ellos atin no habían cumplido los 


30 afios (de los cuales 38 tenían menos de 25 afios y 12 eran 


menores de 20 años)”. 


Fig. 21 


Acrílico sobre papel, 65 x 50 cm. 2016 donde el castigo se ejerce 


Londres 38 


Acrylic on paper, 65 x 50 cm. 2016 


8.- "An estimated 1.100 people passed through this place. Inside 
it 81 men and 13 women were executed, two of these were 
pregnant at the time. Most of them were young: 80 hadn't 
reached 30 years of age (38 were less than 25 years old and 12 


were less than 20) 


La segunda operación refiere al protagonismo que 
adquiere la “reja negra". El encierro, el adentro y el 
afuera se hacen protagónicos. La "propiedad privada" 
se resguarda de la amenaza del intruso. La 
arquitectura habla: aquí, en lo comün y corriente de 
un lugar cualquiera, se esconde la infamia, en medio 
del nosotros, de nuestra cuadra, de nuestro barrio. Se 
ejerce cotidianamente mientras los vecinos se hacen 
los lesos, donde no se precisa, describe o se mira lo que 
no se quiere precisar, describir o mirar. Los muros y 
rejas donde el castigo se ejerce también son 
simbólicos. Advierten con su desprecio aparente al 
afuera de su brutal actuar. 


Acrílico sobre papel, 65 x 50 cm. 2016 


Villa Grimaldi 


Acrylic on paper, 65 x 50 cm. 2016 


"en donde se esconde la infamia" 


The second operation refers to the prominence 


of the “black fence”. The confinement, the idea of 


in and 


out becomes the most important. “Pr 


ivate 


property” is guarded from the menace of intruders. 


Archi 
comm 
neigh 


descri 
it, des 
punis 


apparent disdain they warn everyone outsid 


bruta 


ecture speaks: here, in the everyday o 


borhood. Infamy is exercised every 


cribe it or look at it. Walls and fences 


hment is delivered are 


on place, infamy hides, in the midst of 
ay 
our neighbors play dumb about what isn't s 


' the most 
us, in our 
while 
becified, 


bed or looked at because no one wants to specify 


where 


also symbolic. With 


acts carried out inside. 


eof the 


E] pintar intencionalmente opera procurando su 
propio descalabro —magistral operación de Oyarzün-, 
conteniendo toda la expresión del drama acaecido, en 
la precariedad de lo “inacabado”, del “boceto”, 
presentando el “maltrato” ejercido como “operación 
activa”, aún en proceso de “consolidación”. 

Precisemos: el horror en su brutalidad, no sólo le quita 
sentido a la vida, sino que en su actuar, borra toda 
sutileza y detalle, todo humano gesto. 


Fig. 23 


Acrílico sobre papel, 65 x 50 cm. 2016 


Matta Oriente 394 


0 ET EQ ooo A ee 


en 


Acrylic on paper, 65 x 50 cm. 2016 


Painting operates intentionally looking for its own 
ruin —a masterful operation by Oyarzün-, containing 
every expression of the drama that took place, in 
the precariousness of the "unfinished", the "sketch", 
presenting the "harm" done, as an "active operation", 
still in process of consolidation. Let's be more precise: 
horror, in its brutality, not only steals the meaning 
from life, but also in its actions, obliterates every 
subtlety and detail, every human gesture. 


En la pieza La Venda Sexy, Oyarzün retrata otra 
"arquitectura del horror", esta vez un chalet, de seguro 


DFL 2 con ampliaciones. Oyarzún procura y utiliza : 


el encuadre más trivial posible. Nada de lo retratado 
dice lo que es. Oyarzün hace alarde de lo general e 
intrascendente utilizando una vez más, la factura del 
"boceto", con una manufactura que no precisa y menos 
pone en valor figura o fondo. Menos luz o sombra. 
Nuevamente la "nada" devora al "algo", el sinsentido 
inunda la pieza y su operación, dando cuenta de lo 
atroz y lo innombrable. 


Fig. 24 


Acrílico sobre papel, 65 x 50 cm. 2016 


The Sexy Blindfold 


Acrylic on paper, 65 x 50 cm. 2016 


La Venda Sexy 


In the piece called “La venda sexy”, Oyarzún depicts 
yet another “architecture of horror”, this time a chalet, 
surely a DFL 2. It procures and uses the most trivial 
framing possible. Nothing portrayed here says what 
it is. Once again Oyarzün boasts of the general and 
insignificant, using the quality of the "sketch", with 
an elaboration that doesn't precise and much less gives 
value to figure, background, light or shadow. again 
"nothingness" devours "something" while nonsense 
floods the room and its operation, accounting for the 
atrocious and the unnamable. 
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A pesar de la prolífica información al respecto 
(Salazar, Salazar Calvo, Cavallo, Portales, Politzer, 
Arriagada Herrera, Trinquier, etcétera), es poca la 
información, y por tanto la relación, que se establece 
entre la dictadura de Pinochet y el Tercer Reich de 
Hitler, entre el “exterminio del cáncer comunista” en 
Chile, y la "aniquilación judía y gitana" en la Alemania 
nazi. El filósofo Theodor Adorno será lapidario, y 
dificultará todo sentido del arte (poesía=belleza) 
después del horror de Auschwitz. 


Ssééwhéco José Domingo Cañas 


E Acrylic on paper, 65 x 50 cm. 2016 


“lugares donde reinó el abuso y el dolor” 


Acrílico sobre papel, 65 x 50 cm. 2016 


Even though there is plenty information (Salazar, 
: Salazar Calvo, Cavallo, Portales, Policzer, Arriagada 
: Herre 
Therefore, the relation between Hitler's Third Reich 


a, Trinquier, etc), it still isn't enough. 


and Pinochet's dictatorship, between the 
"extermination of the communist cancer" in Chile and 
"Jewish and gypsy annihilation" in Nazi Germany isn't 
fully accepted. The philosopher Theodor Adorno was 


lapidary and made it difficult to establish any sense in 
art (poetry — beauty) after Auschwitz's horror. 


Hacerse cargo del horror es no escabullir el dafio, su 
historia y consecuencias ante lo vivido. Ir por los 
lugares donde reinó el abuso y el dolor para muchos 
compatriotas, y tomarlos como "modelos", 
encuadrando la mirada en el lugar de la infamia, 
debiera llevarnos “ya” a reconocer un valor no menor 
en la operación pictórica de Oyarzün. 


Ciertamente, la “república postmoderna del arte”, 
aún más en Chile, debiera hacer suya la impugnación 
de Adorno, sobre todo cuando acontece nuevamente el 
“mal radical” (Kant) y “banal” (Arendt). Por cierto que 
“mirarse el ombligo” y “hacerse el lindo”, 
cosméticamente, ante el canalla, ante el abusador y 
poderoso consumador del crimen y la expoliación, 
es nice y chic en el Chile neoliberal. En Chile le han 
pasado la cuenta a muchos por lo acontecido el 73, sin 
embargo no se ha revisado en detalle lo acontecido 
con el arte y los artistas, con sus acciones, obras y 
filiaciones. 


Fig. 26 


Assuming horror is not hiding from the harm, its 
history and its consequences. To visit the places where 
abuse and pain reigned for many compatriots and take 
them as "models", framing the gaze in the place of 
infamy should takes us “now” to recognize the 
immense value of Oyarzün's pictorial operation. 


Certainly, the “postmodern republic of the arts", 
even more in Chile, should make Adorno's 
contestation its own. More so when "radical evil" 
(Kant) and “banal evil” (Arendt) are on the loose again. 
By the way, in neoliberal Chile, "navel gazing" and, 


cosmetically, "acting cute" in the face of the rotten, the 


abuser and the mighty makers of crime and 


pillaging is nice and chic. In Chile many have paid the 
price for what happened in 1973, but we still 
haven't looked at what happened with art and the 


artists, their actions, their work and their affiliations. 
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La imagen arde 


Un cuervo acecha parado en la rama de un arbol 
seco, como negro presagio en una tierra desolada por 
el terror... la “amenaza” —carro lanza aguas 
antimotines— es una presencia-ausencia, que 
sobretodo es advertencia de castigo y dolor. “Vacilarse 
el modelo” es imterpretar con desparpajo las 
dificultades reales como simbólicas que éste pueda 
representar. “Vacilarse al modelo” es acometer 
insolente ante el signo de la amenaza, es festinar y 
subvertir el orden que la advertencia resguarda. 
“Vacilarse el modelo” es macular, precisamente lo que 
gusta lucir inmaculado. Pintar lo policial es “vacilar 
el modelo”, es transgredir la norma del orden y el 
decoro. 


Fig. 27 


The burning image 


A raven stalks standing on a dried tree branch as a 
dark omen of desolation and terror... The “threat”, a 
truck shooting water against protesters, is a 
presence-absence but, above all, is a warning of 
punishment and pain. “Vacilarse el modelo” (“To Dig 
the Model” is to brazenly interpret the difficulties, 
both real and symbolic, that may arise. “Vacilarse el 
modelo” is to impudently face the menace, to mock and 
subvert the order guarded by the warning. “Vacilarse 
el modelo” is to stain precisely what loves looking 
immaculate. To paint the police is “Vacilarse el 


modelo”, to violate the order and decorum. 


En las protestas se suele tirar a los carros 
policiales pintura, manchar su impoluta, verde y 
violenta investidura. El “guanaco” es emblema de 
represión. El guanaco escupe. El guanaco es legado 
dictatorial que con destreza el duopolio ha seguido 
administrando. Si hay un objeto que identifique la 
represión contra la disidencia en Chile es el guanaco. 
Si hay algán modelo que aüne la dictadura con los 
gobiernos del duopolio es el guanaco. El guanaco es el 
emblema del Chilean way, del modelito modelado 
neoliberal, instaurado a sangre y fuego en Chile. 


"La amenaza" 


Acrílico sobre papel, 65 x 50 cm. 2017 


March Is Here 


"el guanaco es legado dictatorial" 


Llegó Marzo 


Acrylic on paper, 65 x 50 cm. 2017 


In protests people usually throw paint at police 


trucks to stain their spotless, green and violent 
dignity. The “guanaco” is the symbol of repression. 
The guanaco spits. The guanaco is part of the 
dictatorial legacy that the duopoly still manages. If 
there's an object that identifies repression against 
dissidence in Chile is the guanaco. If there's a model 
that combines the dictatorship and the governments 
of the duopoly is the guanaco. The guanaco is the 
symbol of the Chilean way, the neoliberally modeled 
figurine established in Chile with fire and blood. 


EI brillo es incierto, más bien ahumado. Todo ya se Corazón en Llamas 
ha consumado y queda el vestigio del acontecimiento. m 9.- Yo me acuerdo, los hermanos Vergara Toledo, Rafael, Eduardo 
Elfierro retorcido después de las llamas. El “micro” Última Parada y Pablo, de Villa Francia. Corazones en Tamas. Vidas 

‘gue m A 248 truncadas por siempre. Asesinados en dictadura. 
quemado, figura emblemática, politica, simbólica y 
patriarcal de dónde venimos, y hacia donde vamos en 
el Chilean way. Desde la “dictadura militar” a la 
"dictadura neoliberal" (Transantiago de por medio). El 
microbús quemado no es una figura cualquiera a 
"pintar". Como tampoco lo es un basural o un sitio 
baldío, menos una barricada. Todos ellos son vestigios 
de la violencia implícita y explícita de un modelo que 
se implantó a sangre y fuego y se ajusta 
dolorosamente día a día sobre el nosotros. 


"vestigios de la violencia" 


Acrylic on paper, 65 x 50 cm. 9017 “el brillo es incierto" 


Acrylic on paper, 65 x 50 cm. 2017 


The glimmer is uncertain and kind of smoky. 
Everything has been consumed and the only thing 
left is the occurrence, the twisted metal bars after the 


flames. The burned “micro”, the emblematic, political, 
“Chilean way” symbolic, patriarchal figure we come from and are still “Un contraveneno dentro de la banalidad dela 

going with the Chilean way; from the “military pintura nacional”. 

dictatorship” to the “neoliberal dictatorship”, via 


Transantiago. It's not casual to “paint” a burning bus. 


Last Stop Just like a dumpster, a wasteland isn't casual, much Flaming Heart 
ARNES less a barricade. All these are the remains of the 9.- I remember. The Vergara Toledo brothers, Eduardo and Pablo, 
» sos Vox) Dre š s > la Francia. Flani rts Lives forever cate 
implicit and explicit violence of a model established from Villa Francia. Flaming hearts. Lives forever truncated. 


with fire and blood, one that day by day is painfully Murdered by the dictatorship. 


Acrílico sobre papel, 65 x 50 cm. 2017 ——— — ——1 adjusted upon us. Acrílico sobre papel, 65 x 50 cm. 2017 


*paisa] y isti Se Acabó la Fiesta r - : T : 
El paisaje devaluado , característico de una gran 10.- Y de un modo casi involuntario, el proyecto también contiene B.A. 
cantidad de pinturas de Oyarzün, revela el reverso imágenes que provienen de otras partes, de otros lugares, de 
del brillo neoliberal y sus luces, la opacidad deloque  .... me otros países, todo lo cual me sirve de excusa para evitar un mal 
esconde ese mismo sistema bajo la alfombra. Valiente : entendido absurdo, vaya a saber uno, con cualquier fanatismo 
y lácida operación. Un “contraveneno” dentro de la E de índole patriótico. 
banalidad de la pintura nacional. : “el paisaje devaluado” 


Acrylic on paper, 65 x 50 cm. 2016 


Fig. 31 


Acrylic on paper, 70 x 60 cm. 2015 


The “depreciated landscape", characteristic of a 


: H great amount of Oyarzün's paintings, reveals the 
Party is Over i x $ AA And al inval Siehe ntoiect also contains imases 

reverse of the neoliberal glimmer and its lights, the 10.- And almost involuntarily, the project also contains images 
opacity of what this system hides under the rug. This coming from other places or countries. This serves me as an 
is abraveandducid operation T's “counter poison" excuse to avoid an absurd misunderstanding, who knows, 


à s A ; Hie maybe with some sort of patriotic bigotry. 
Acrílico sobre papel, 65 x 50 cm. 2016 —————___] in the midst of the banality of national painting. Acrílico sobre papel, 70 x 60 cm. 2015 
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Acrylic on paper, 40 x 35 cm. 2016 


Daytime 


Diurno 
11.- Y en medio hay un vacío que se parece al mundo de las ferias 
de arte. Es el hoyo de una inmobiliaria. 


11.- And in the middle there's a void that looks like the world of 


art fairs. This is the hole of a real-estate developer. 


Acrílico sobre papel, 40 x 35 cm. 2016 


Nocturama 


Fig. 34 


12 


Acrylic on paper, 40 x 35 cm. 2016 


.- Something has happened here in this painting. It probably is a 


fatal accident or perhaps a crime?. We don't know for sure. It's 


a costumbrist scene of the present. 


12.- ¿Algo ha ocurrido aquí en la pintura, es probable que se trate 
de un accidente fatal o tal vez un crimen? No lo sabemos bien 
Escena costumbrista del presente. 


Acrílico sobre papel, 40 x 35 cm. 2016 
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13.- Los fantasmas sólo existen en algunas pinturas. Asi como la 
pintura poseída de Puerto Montt, algunos de estos nocturnos 
capitalinos, en su momento, me jugaron una mala pasada. 


Fig. 35 


Acrílico sobre papel, 40 x 35 cm. 2015 


Fantasma I 


Ghost I 


Acrylic on paper, 40 x 35 cm. 2015 


13.- Ghosts don't exist only in paintings. Just like the possessed 
painting from Puerto Montt, some of these night images of 
the capital, also played tricks on me. 


Fig. 36 


Fantasma II 14.- En realidad los fantasmas no estaban en la calle, sino que en 


Acrylic on paper, 40 x 35 cm. 2015 


Ghost II 


14.- Actually, ghosts weren't in the streets, they were in my 


apartment. I took them for a ride in the representation, as a 
way of exorcising them, I guess. 


mi departamento, yo los saqué a pasear en la representación, 
como una forma de exorcizarlos, supongo. 


Acrílico sobre papel, 40 x 35 cm. 2015 


Fantasma III 


Fig. 37 


Acrilico sobre papel, 40 x 35 cm. 2015 


Ghost III 


Acrylic on paper, 40 x 35 cm. 2015 


Fig. 38 


15.- 


Nostalgia 


Acrylic on paper, 40 x 35 cm. 2015 


Almost all the paintings in this project come from 
photographs. This must be why I detest photography so 
much. 


15.- La casi totalidad de las pinturas de este proyecto provienen 


de imágenes fotográficas. Debe ser esta la razón por la cual 


detesto tanto la fotografía. 


Acrílico sobre papel, 40 x 35 cm. 2015 
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La imagen catastrófica (amenazante), la imagen 
devastada (destruída, vaciada, asolada): Derrumbe, 
marejada, erial, basural 


Sobre un camino, piedras han caído. Si se quiere, 
parte del cerro aledafio se ha derrumbado sobre una 
ruta. Una herida se ha abierto en la tierra. El camino 
es un derrotero cementado y sefialado, para 
automóviles. La metáfora es evidente en el Chile de 
hoy. Si bien la pintura tiene valor en si, no es menos 
cierto que esta se "ilumina" cuando se la ve como 
indicio de lo ocurrido y ocurrente, en políticas püblicas 
para prevenir y combatir catástrofes en Chile (asunto 
recurrentemente doloroso en los ültimos tiempos). 


Fig. 39 


The catastrophic image (threatening), the 
devastated image (destroyed, emptied, razed): 
Collapsed, a tidal wave, a wasteland, a garbage dump 


Stones have fallen on a road. If you wish, part of the 
hill has collapsed on top of a road. A wound has 
opened on the land. 'This is a paved road with traffic 
signs for cars. The metaphor is evident in today's 
Chile. Even if the painting is valuable in itself, it's 
not less true that it "illuminates" when it is seen as 
an evidence of what happened and happens, in terms 
of public policies to prevent and fight catastrophes in 
Chile (a painfully recurring event these last years). 


Piedras de Chile II (detalle) 


Stones of Chile II (detail) 


Lo que la pintura relata es un "desprendimiento" 
que irrumpe e interrumpe el camino. Un accidente que 
imposibilita la consecución de un destino. ¿Accidente 
natural?, ¿mal diseño en la elección y elaboración de 
la ruta?, ¿quizás un “atentado?, ¿quizás un “atentado 
terrorista” para algún jerarca asesino y corrupto? 


Fig. 40 


Acrílico sobre papel, 30 x 40 cm. 2017 


Stones of Chile I 


Acrylic on paper, 50 x 40 cm. 2017 


Piedras de Chile I 


The painting is telling us of a “landslide” that 
invades and interrupts the road. It's an accident that 
makes it impossible to arrive at a destination. Is it a 
natural accident? Is it the fault of bad design when the 
road was planned? Or perhaps it was an attack? Could 
it be a terrorist attack on a corrupt and murderous 
hierarch? 
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Atormentado 


Acrylic on canvas, 30 x 25 cm. 2017 


16.- My friend Iván Godoy is no longer with us. He was tormented 
by goddamned cancer. He was a part of El Autodidacta 
project. Now that I'm being tormented by his absence, this 
painting belongs to him. 


16.- Mi amigo Iván Godoy ya no está. Atormentado por un maldito 


cáncer. El era parte de este proyecto del Autodidacta. Hoy día, 
atormentado por su ausencia, esta pintura le pertenece. 


Tormented 


Acrílico sobre tela, 30 x 25 cm. 2017 


La catástrofe deviene tragedia. Las fuerzas de la 
naturaleza se desbordan sobre lo humano propiciando 
el desastre. En esta ocasión una marejada con rasgos 
de tsunami ataca el litoral. El mar no sólo amenaza, 
sino que realiza su propósito. Sumergir y destruir son 
dos acciones que apuntan a lo mismo: invisibilizar lo 
que existe en lo real. Hacer desaparecer el modelo 
donde se asienta lo real, es una práctica de antigua 
data dentro de la pintura, cabe recordar las 
transiciones y desplazamientos al respecto, que 
efectuaron los Blaue Reiter de Kandinsky, Klee y Marc 
allá a comienzos del siglo XX. A final de cuentas esta 
pintura de Oyarzün es eso: "pura pintura", el embate 
de la abstracción ante la mimesis del modelo. Agua 
y espuma son puro blanco. La mancha deforme que 
emerge de lo ignoto arrasando con el modelo. Esta es 
una operación pertinaz en Oyarzün, donde subyace 
cierto humor negro. Más que el Sófocles, Oyarzün es 
el Aristófanes de la pintura chilena. 


Fig. 49 


Catastrophe becomes tragedy. The forces of nature 
spill over humanity bringing disaster. On this occasion 
a tidal wave with the appearance of a tsunami attacks 
the coast line. The sea is not only a threat; it carries 
out its purpose. To submerge and destroy are two 
actions aimed at the same goal: to make invisible what 
exists in real life. Hiding the model where reality is 
based is an old practice in painting, we must remember 
the transitions and displacements carried out by 
Kandinsky’s Blaue Reiter members, Paul Klee and 
Franz Marc at the beginning of the XXth century. 

In the end, this painting by Oyarzün is exactly that: 
"pure painting", the pounding of abstraction on the 
model’s mimesis. Water and foam are pure white. The 
deformed stain emerging from the unknown laying 
waste to the model. This is an obstinate operation on 
Oyarzün's part, one with a thick layer of black humor. 
More than Sophocles, Oyarzün is the Aristophanes of 
Chilean painting. 
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"Visibilizar lo invisible", asunto esencial del arte, 
desde la poesía a la pintura. Sin embargo, en la 
visualidad la fotografía también lo puede hacer (por 
ejemplo). Sin embargo, la pintura le da "espesura" a 
lo encuadrado a través de la pincelada y el color, hace 
"orgánico" lo enmarcado. Dos aspectos a destacar: el 
"encuadre" de Oyarzün de lo que pinta, y el "título" en 
sus obras. 


Fig. 43 


Acrflico sobre tela, 30 x 25 cm. 2017 


Stones of Chile II 


Acrylic on canvas, 30 x 25 cm. 2017 


Piedras de Chile II 


“To make visible what was invisible” is an essential 
matter in art, from poetry to painting. Nevertheless, 
zl 


photography can also do this. But painting gi 
thickness to the framed matter through brushstrokes 
and color; it makes the framed matter "organic". 
"There are two aspects that must be mentioned when 
thinking about Oyarzün's "framing" and the titles of 
his paintings. 


El primero, notable y provocativo, indagando en lo 
indigno de lo pintado (¡pictóricamente hablando 
Cicarelli sacúdete en tu tumba!); lo segundo, el título 
de las obras como abierta provocación a los estándares 
de lo correcto, de lo “que la lleva" en los discursos de 
las artes visuales en el Chilean way. El "basural" como 
el "sitio baldío" son paisajes entrafiables del "ser 
chileno", al menos del que vive bajo la cota mil. 


"el sitio baldío" 


And Your Garden Embroidered 
with Flowers 


Acrílico sobre papel, 65 x 50 cm. 2017 


Y Tu Patio de Flores Bordado 


Acrylic on paper, 65 x 50 cm. 2017 


The first is remarkable and provocative; inquiring 
into the indignity of what was painted (¡Roll in your 
grave, Cicarelli, at least pictorially speaking!). The 
2 J 2 
second, the title of these works, understood as an 


open provocation to the standards of correctness, or 
what is “trendy” in the visual arts speeches of the 
Chilean way. The “dumpster” and the “waste land” are 

jr endearing landscapes of what it means to "be Chilean" 
at least under the limit that divides the rich and the 
poor. 


Un breve limite de lo posible, donde lo reconocible 
tambalea ante la abstracción. La grieta se abre bajo 
lo real, bajo el comün acuerdo de lo que vemos y nos 


constituye como un nosotros. Hay algo monstruoso 
que emerge en el apacible paisaje, la postal se hace 
infame y lo “que es" —maxima de la razón- pierde 
coherencia. 


Acrílico sobre tela, 80 x 70 cm. 2017 


The Crack (From 1960 to 
Our Days) 


Acrylic on canvas, 80 x 70 cm. 2017 


La Grieta (de1960 a Nuestros Días) 


"There's a brief limit of possibility where the 
recognizable stumbles before abstraction. The crack 
opens under reality under the common agreement of 
what w 


see and constitutes us as a community. 
There's something monstrous emerging in this 
peaceful landscape, the postcard becomes infamous and 
"what is" —the core idea of reason-, loses coherence. 


La imagen se hace aterradora, lo bucólico, 
amenazante. La mirada del pintor arrasa con el detalle, 
convirtiendo el paisaje en masa, en "plasticina". La 
imagen se llena de ruido, no hay escapatoria, arde el 
sentido, mientras todo a nuestro alrededor se derrite. 


Fig. 46 


Acrílico sobre tela, 30 x 25 cm. 2017 


Detritus 


Acrylic on canvas, 30 x 25 cm. 9017 


The image becomes terrifying, what was pastoral, 
becomes threatening. The gaze of the painter lays 
waste to detail, turning landscape into “play dough". 
The image is filled with noise, there's no way out. 
Meaning is burning while everything around us melts. 
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La imagen literal (letra, palabra y mensaje) 


Una planta vacía o libre de un edificio en 
construcción, pero abandonado, dejado a la trapacería 
financiera que todo lo asola, y a la "delincuencia 
juvenil" que nada respeta. Oyarztin desdobla el oficio 
de pintar en esta notable pieza, haciendo doble, tanto 
modelo como oficio. En un primer registro, el pintor se 
las ve con el modelo básico. Triste, pobre e 
insignificante modelo habrá que sefialar, que sin 
embargo, es revitalizado al interior mismo de la 
pintura por otro modelo que comparece, a través de un 
asolapado travestismo . El bite, es copiar el estilo de 
otro writer, esto es, apropiarse de una forma, 
viralizando los contenidos. Los graffitis de los muros 
—para los que se den el tiempo de mirar-, no son 
"inentendibles" y han sido parasitados por Oyarzün. 
Apelan a un “universo sinvergüenza" preciso, que habla 
de una mercantilización de la política, de los espacios 
públicos, asolados por la codicia. Espacios del ser 
humano, para el ser humano, vaciados de humanidad. 


Fig. 47 


The Literal Image (letters, words and message) 


The empty or vacant floor of a building abandoned 
half-constructed, abandoned to a financial fraudulence 
that infiltrates everything and “juvenile delinquency” 
that respects nothing. Oyarzún unfolds the craft of 
painting in this remarkable piece, doubling, model 
and craft. In a first record, the painter deals with the 
basic model. One sad, poor and insignificant model, 
we might add. Nonetheless, it’s revitalized at the very 
insides of painting by another model that appears, 
stism. The bite is to copy the 


behind a secretive transve: 
style of another writer, this is, to appropriate a form, 
viralizing the contents. The "graffiti" in the wall Hor 


those looking long enough to notice— are not 
“unintelligible” and have been parasitized by Oyarzün. 
They appeal to a preci 
speaks of the commercialization of politics and public 
spaces contaminated by greed. These were spaces 

of human beings for human beings, emptied of all 
humanity. 


shameless universe", which 


El drama emerge en las sombras, en el detalle, en el 
registro de la infamia en los muros ante el olvido. La 
pintura dentro de la pintura se consuma. La travesura 
deviene en perversión, cargando lo intrascendente en 

pura vigencia", en "denuncia", en "paisaje desolado”, 
en "pavoroso vestigio", cual recinto de todos y de 
nadie, cual recinto de tortura. 


"recinto de todos y de nadie" 


Fig. 48 


Acrílico sobre tela, 160 x 130 cm. 2017 


Acrylic on canvas, 160 x 130 cm. 2017 


Reserved Contributions 


Aportes Reservados 


Drama emerges in the shadows, in detail, in the 
record of infamy on the walls of oblivion. Painting 
consummates itself within painting. Mischief 
transforms into perversion, charging what was 
insignificant to become "pure actuality", 
“condemnation”, “desolated landscape”, “terrifying 
remains” and a “facility for everyone and no one”, like 
a “facility for torture”. 
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Titular es nombrar y con ello la visualidad con todo 
su espesor, se traslada al estatuto del verbo, que no es 
otro que el del sentido y la razón. Nominar Duopolio 
esta pieza en sí es provocador, en cuanto de partida 
subvierte el estatuto del demos postdictatorial, 
poniéndolo en la categoría de animal de corral, de 
animal para la ordefia o peor para el rodeo. El título 
en esta obra no sólo delata a los protagonistas de un 
hecho, sino que acusa una acción, que no es otra que la 
del maltrato, cargando a su vez la imagen de una 
significación especifica, venenosa, mas allá de la 
alegórica y tradicional. En lo explícito de la imagen 
hay algo velado, y esto no es otra cosa que lo que 
nomina su título. 


Acrylic on canvas, 20 x 20 cm. 2018 


Poncho 


Acrílico sobre tela, 20 x 20 cm. 2018 


'To title something is to give it a name and with it, 
the visual aspect in all its density moves to the statutes 
of the word, which is the realm of meaning and 
reason. 'To name a piece "Duopolio" is by itself, a 
provocation, because from the very beginning it 
subverts the statute of the post-dictatorial demos, 
putting it in the category of a farm animal, an animal 
to be milked or worst, used for rodeo. The title of the 
painting not only denounces its characters, it accuses 
them of an action, which is no other than abuse, 
charging the image with a specific poisonous meaning, 
beyond the allegorical traditional meaning. There's 
something veiled in the explicit nature of the image 
and that's the very thing the title is naming. 


La absurda alusión a un universo significativo 
postdictatorial (duopolio) apela directamente al 
corazón de lo político a través del sarcasmo más 
radical. Es un insulto velado, tanto para el que 
"medialunea" como para el que es “medialuneado” 
(corraleado). Sin duda esta es una gran e inteligente 
obra de Oyarzún, que dispara a la constitución de un 
nosotros latifundista, lugar desde donde emerge el 
Chilean way de Pifiera y el pifierismo, donde el roto y 
la vaca se diferencian sólo por la cantidad de patas que 
tienen y las lucas que producen. 


Duopolio 


Acrylic on canvas, 30 x 30 cm. 2017 


Fig. 50 


Duopoly 


Acrílico sobre tela, 30 x 30 cm. 2017 


The absurd allusion of a meaningful post- 
dictatorial universe (duopoly) appeals directly to the 
heart of politics through the most radical sarcasm. It's 
a veiled insult, both for the one that *medialunates" 
and the one that's “medialunated” (pinned in a corral). 
Without a doubt this is a great and intelligent work 
by Oyarzün, shooting at the constitution of a “we” 
constituted by landowners, the place where Pifiera's 
and Pifierism's Chilean way was born, where the only 
difference between the poor cowboy and the cow is the 
amount of legs they have and the amount of bucks 
they own. 
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La imagen insólita 


Tres elementos, imbricados entre sí, me parece que 
constituyen la operación de Oyarzün en su "estética de 
la periferia": 1. El “encuadre insidioso”. Esto es, poner 
el ojo donde otros no lo ponen, porque no pueden o no 
se atreven. Lo catastrófico, lo miserable, lo desechable, 
lo transparentado entra a escena brutalmente desde 
la periferia del Chilean way, 2. La "factura insidiosa", 
que reiteradamente atenta al esplendor de una paleta 
limpia y prístina, de colores bellos y agradables (el gris 
rata predomina), de trazos limpios y claros. El ruido en 
la imagen es permanente y la abstracción embate una y 
otra vez a la mimesis, sintetizando contornos, 
empastando gradaciones, enrejando las formas, 
tramando toscamente las superficies; 3. E] "titulaje 
insidioso", que reconecta la imagen con el verbo, 
reactivando universos diversos, que potencian sentido 
y descalabro, recargando irónica y permanentemente 
encuadre y factura. 


Fig. 51 


The outrageous image 


Three connected elements constitute the 
operation that Oyarzün proposes in his “aesthetics 
of the periphery”: 1. The “insidious frame”. This is, 
placing the eye where others don’t because of fear or 
because they can’t. The catastrophic, the miserable, 
the disposable and the revealed brutally enter the 
scene from the periphery of the Chilean way. 2. The 
“insidious execution”, that again and again attempts 
against the splendor of a clean and pristine palette of 
beautiful and nice colors (one color predominating is 
rat grey) with clean and clear brushstrokes. Noise is 
permanent in the image and abstraction attacks over 
and over against mimesis, synthesizing contours, 
applying paste on gradations, putting shapes behind 
bars, coarsely weaving surfaces. 3. The "insidious 
title" that reconnects image and verb, reactivates 
diverse universes strengthening meaning and ruin, 
permanently and ironically recharging framing and 
execution. 


El Autodidacta 


"el gris rata predomina" 


Acrylic on canvas, 160 x 130 cm. 2017 


Fig. 59 


17.- But for some ridiculous reason, the painter knows very recipe, 
continues to do his job, knowing that the only thing that can 
make sense to him is always there, around the corner. 


"estética de la periferia" 


17.- Pero por alguna razón algo descabellada, el pintor que conoce 


todas las recetas contintia haciendo su trabajo, sabiendo que lo 


ünico que le puede hacer sentido está ahí siempre, a la vuelta 
de la pintura. 


The Autodidact 


Acrílico sobre tela, 160 x 130 cm. 2017 
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18.- Como sea, la pintura sigue existiendo, a veces inclusive es En Retiro 


capaz de formular preguntas respecto de ella misma, 


interrogantes que muchas veces se relacionan con la propia 
imagen pintada versus lo real, o como una contra imagen, 
respecto de todas las otras imágenes existentes. Forjando, a A 
P Italia 
duras penas, una autonomía. 


19.- Como sea, pienso que los pintores, los que siguen, los que 


Acrylic on paper, 50 x 40 cm. 2011 


Acrylic on paper, 65 x 50 cm. 2015 persisten, aquellos que resisten, no van a llegar a ningún lado. 


Todo el resto puede alcanzar metas establecidas, tal como una 
feria de renombre o una bienal importante. 


66 


a Fig. 54 
Fig. 53 
Italy 
Retired 
18.- However, painting still exists. Sometimes it is even capable 
of asking questions about itself, questions that many times 19.- However, I think that painters, those that keep going, those 
relate to the painted image versus the real image, or as a that persist, those that resist, are going nowhere. Everyone 
counter image regarding the existing image, hardly building else can achieve established goals, like a renowned art fair or 
"m autonomy. an important biennale. . 
Acrílico sobre papel, 50 x 40 cm. 2011. ————— —— Acrílico sobre papel, 65 x 50 cm. 2015 


" 21.- En el Chile actual uno puede encontrarse con una suerte 
En Mejillones Yo Tuve un Amor s En A k 
de estética de la aberración. Un lugar que lleva por nombre 
Plaza Cultural Pablo Neruda, ornamentada con un Hawker 
Hunter, como si se tratara de una escultura, que es doblemente 
infame, por la memoria que esta invoca y su presente. Sitio de 


Me Alejé de Tí sin Saber Por Qué. Puerto Montt 
Acrylic on canvas, 80 x70 cm. 2017 la desolación. 


Acrylic on canvas, 80 x70 cm. 2017 


20.- Una mañana, cuando entré al taller la pintura de la casa de 


Puerto Montt estaba al revés. Esto es algo que nunca he 


podido dilucidar. 
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In Mejillones I Had a Love 


I Got Away from You Without Knowing 
Why, Puerto Montt 
21.-.- In today's Chile one can find some sort of aesthetics of 
aberration. A place called Pablo Neruda Cultural Square is 


20.- One morning, when I entered the studio the painting of the n 
adorned with a Hawker Hunter like it was a sculpture. A 
doubly infamous image, because of the memory it invokes and 
Acrílico sobre tela, 80 x 70 cm. 2017 


house in Puerto Montt was upside down. This is a fact that 
its present. A site of desolation. 


I've never been able to elucidate. 


Acrílico sobre tela, 80 x 70 cm. 2017. 
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LA CONTRADICCION EN PINTURA, UNA RETORICA LIBERTARIA 


CONTRADICTION IN PAINTING, A LIBERTARIAN RHETORIC 


Lise Martinot 


“Todo lo que la gran ciudad ha desechado, todo lo 22.- Quisiera imaginar que la pintura es aún portadora de sentido. 
que ha perdido, todo lo que ha desdefiado, todo lo Pero el artista del presente ha perdido la capacidad de 
que ha roto, él lo cataloga y colecciona. Compulsa los imaginar, sobre todo los pintores. 
archivos del libertinaje, el cajón de sastre de los 
desechos, hace una cribadura, una selección 
inteligente; recoge, como un avaro su tesoro, las 
basuras que, rumiadas por la divinidad de la industria, "Todo lo que la gran ciudad ha desechado" 
se convertirán en objetos de utilidad o de goce. Esta 
descripción no es más que una larga metáfora del Acrylic on canvas, 110 x 80 cm. 2017 
comportamiento del poeta segün el corazón de | 
Baudelaire. Trapero o poeta — el desecho es importante 
para los dos." 


De Valenzuela Llanos a 
Nuestros Días 


Walter Benjamin, Charles Baudelaire. Un poéte lyrique à 
l'apogée du capitalisme. 


Fig. 58 


"Everything that the great city has discarded, 
everything that it has lost, everything that it has 
neglected, everything that it has broken, it catalogs 
and collects. Compile the files of libertinism, the 


tailor’s box of debris, make a screen, an intelligent 
selection; he gathers, like a miser his treasure, the From Valenzuela Llanos to Our Days 
garbage that, ruminated by the divinity of industry, 
will become objects of utility or enjoyment. This 
description is nothing more than a long metaphor for 
the poet's behavior according to Baudelaire's heart. 


22.- I would like to imagine that painting still is a bearer of 

T | E for both." meaning. But the artist of the present has lost the capacity for 
rapero or poet — the waste 1s important for both. imagination, painters first and foremost. 

Walter Benjamin, Charles Baudelaire. A poéte lyrique à 


l'apogée du capitalisme. Acrílico sobre tela, 110 x 80 cm. 2017 
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Postal playa. Dos pinturas, una de gran tamaño que 
eventualmente nos mantiene a distancia, y otra de 
menor tamafio invitándonos a un acercamiento. Vistas 
a distancia, poseen la luminosidad de una tarjeta 
postal, proyectada en pantalla LED, de la playa de, 
Caleta Abarca la más popular de Chile en Viña del 
Mar. Pero mirando más de cerca, se vuelve más 
complicado e intrigante. En la de menor tamaño, las 
figuras parecen salir directamente de un cómic: la 
posición recostada, la caricatura de lo gestual, son 
realizadas con tres pinceladas, virtud de un gran 
dibujante. El paisaje de fondo es representado como en 
una nebulosa lejanía, la multitud a lo lejos es sugerida 
con sólo algunos trazos. Pero busquemos al intruso: 
hay un monstruo errante en una de las pinturas, un 
brazo amputado en la otra, algunos objetos 
irreconocibles, un solitario lobo marino en medio de 
ese mar humano, de cara a él, un graffiti donde leemos 
“solo”. Y encima de todo esto, un enrejado, un esquema 
geométrico injustificable desde el punto de vista de la 
ilusión. ¿Por qué? He aquí una tentativa de 
interpretación. 


Fig. 59 


Postal beach. Two paintings, one of large size that 
eventually keeps us at a distance, and another of 
smaller size inviting us to an approach. Views from a 
distance, have the brightness of a postcard, projected 
on the LED screen, of the beach of Caleta Abarca, the 
most popular in Chile in Viña del Mar. But looking 
more closely, it becomes more complicated and 
intriguing. In the smaller one, the figures seem to 
come straight out of a comic, the recumbent position, 
the caricature of the gestural, are made with three 
strokes, virtue of a great draftsman. The background 
landscape is represented as in a nebulous distance, 
the crowd in the distance is suggested with only a 
few strokes. But let’s look for the intruder: there is a 
wandering monster in one of the paintings, an arm 
amputated in the other, some unrecognizable objects, a 
solitary sea lion in the middle of that human sea, 
facing him, a graffiti where we read “alone”. And on 
top of all this, a lattice, an unjustifiable geometric 
scheme from the point of view of illusion. Why? Here 
is an attempt at interpretation. 


Fig. 60 


Postal Playa II 
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Acrylic on canvas, 170 x 140 cm. 2018 


Beach Postcard II 


23.- "Humor is the refined form of desperation’. (Gérard 


Gasiorowski) 


23.- "El humor es la forma más refinada de la desdicha” (Gérard 
Gasiorowski). 


Acrílico sobre tela, 170 x 140 cm. 2018 
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Distancia y proximidad, una apreciación 
corporizada 


El historiador aprehende una pintura mediante un 
prisma de saberes recolectados, compartidos, 
trasmitidos, y los conjuga con sus anteriores 
encuentros con objetos estéticos. Esto último, la 
relación física, por no decir fenomenal al objeto, se 
trama en un escenario doble, el del saber y el del 
espacio, dentro del incesante vaivén entre objeto, ojo y 
cerebro. Una pintura es captada en su totalidad por el 
ojo, pero por un ojo instruido y corporizado, ejercitado 
y móvil. La cuestión que se plantea entonces es desde 
dónde hay que observar el lienzo. 


Pensemos en la pintura de Rubens. ¿Estaba hecha 
para ser vista de cerca? No, estaba situada 
majestuosamente a distancia. Los rastros de pinceles 
y las zonas de pigmentos extendidos sólo contaban 
con un sentido figurativo cuando desaparecían tras la 
totalidad, el ojo captaba lo fenomenal, reconstruyendo 
lo narrativo, sin disociación posible. Pero desde 
entonces, el modo de percepción del objeto estético 
cambió y esta modificación se efectuó en dos etapas: 
con el nacimiento de la abstracción a inicios del siglo 
XX, el juicio estético se liberó de lo narrativo, y 
después, a inicios del siglo XXI, la pintura, tanto en 
su producción como en su apreciación, fue enriquecida 
por una nueva visualidad ligada a la experiencia de lo 
digital. 


Una nueva clase dominante apareció en el siglo XIX, 
la burguesía, y con ella, aparecieron galerías y 
comerciantes de arte cuya función fue la de responder 
a la nueva demanda estética. Las pinturas dejaron 
de estar destinadas a adornar los colosales muros de 
palacios o iglesias, ahora debían decorar las residencias 
burguesas. Sus dimensiones se volvieron más humanas, 
más accesibles, de ahí proviene la reducción de la 
distancia entre estas y el ojo. Este cambio en 
apariencia puramente anecdótico fue, de hecho, 
determinante e incluso revolucionario. 


El ojo se acerca al lienzo, lo escruta, reconoce las 
marcas del pincel, el cual renuncia, por esto mismo, a 
la negación de su existencia, al acabado que el 
academicismo imponía. La materia empieza a afirmarse 
como un elemento competente que ya no se oculta tras 
lo narrativo, el estilo deja de ser un medio para ser el 
fin. Esta última fue, en todo caso, la interpretación 
modernista del avant-garde europeo del siglo XX, 
estética que promoverá el arte-materia, un arte del 
hacer y no del acabado, una pintura-pintura... es así 
como nació la abstracción junto con las numerosas 
variaciones que le conocemos. La pintura se constituye 
con la mirada, no pretende ilustrar nada, no pretende 
contar nada más que su propia epopeya. A distancia, 
es sinfónica, todas las notas se mezclan en un todo 
unitario, de cerca, se entrega íntimamente, invita al 
acercamiento, al encuentro con cada trazo, con cada 
pigmento. Antiguamente, la mirada estaba localizada, 
obligada a mantenerse en un determinado sitio, en 
una determinada distancia, sin lo cual la ilusión de la 
perspectiva no funcionaba; pues bien, desde entonces, 
esa mirada fue liberada y puede recorrer el lienzo sin 


Distance and proximity, an appreciation 
embodied 


The historian apprehends a painting through a 
prism of knowledge that's been collected, shared and 
transmitted, and conjugates it with his previous 
encounters with aesthetic objects. This physical 
relation, not to say phenomenal, with the object is 
weaved in a double stage, one of knowledge and one 
of space, within the incessant swaying of object, eye 
and brain. A painting is grasped in its totality by the 
eye, but by an eye that's trained, embodied, exercised 
and mobile. The question that rises is from which 
point the canvas must be looked at. 


Let's think of Rubens’ painting. Was it made to 
be looked at up close? No, 1t was majestically placed 
at a distance. The traces of paint brushes and the 
zones of extended pigments only possessed figurative 
sense disappearing in the whole; the eye captured the 
phenomenal, reconstructing the narrative without any 
possible dissociation. But since then, the way in which 
an aesthetic object is perceived changed and that 
modification developed in two stages: with the birth of 
the abstraction at the beginning of the 20th century 
the aesthetic judgment was liberated from narrative. 
And then, at the beginning of the 21st century, 
painting in its production and appreciation, was 
enriched by a new visuality related to the experience 
of the digital technology. 


A new dominant class appeared in the 19th century, 
the bourgeoisie. And with it appeared galleries and art 
dealers whose function was responding to aesthetic 
demand. Paintings were no longer destined to adorn 
the colossal walls of palaces and churches, now they 
were meant to decorate bourgeois homes. Their 


dimensions became human, more accessible; that’s 
where the reduction of the distance between painting 
and eye comes from. This, which appears merely 
anecdotic, was in fact decisive and even revolutionary. 


The eye approaches the canvas, scrutinizes it, and 
recognizes the traces of the paint brush; which has 
renounced the denial of its existence, the finish 
imposed by academicism. Matter starts to settle as 
a competent element, no longer hiding behind the 
narrative; style ceases to be a medium and becomes the 
end. This one, at least, was the modernist 
interpretation of the European avant-gard of the 
20th century, an aesthetic that will promote the 
art-matter, an art of doing and not finishing, a 
painting-painting... this is how abstraction was born, 
together with its numerous variations. Painting is 
constituted by the gaze, it doesn’t pretend to illustrate 
anything; it doesn’t pretend to tell anything but its 
own epic. At a distance it’s symphonic, every note 
mixes in a unitary whole; up close, it surrenders itself 
intimately, invites proximity, an encounter with every 
brush stroke, with every pigment. In the past, gaze 
was localized, forced to stay in a determined place, at a 


certain distance, and without this the illusion of 
perspective didn’t work. Well, since then, gaze has 
been liberated and can now traverse the canvas 
without restrictions, it can go backwards or forward. 


restricciones, retroceder o avanzar. Ya no existe el 
punto de vista ideal, la visión de conjunto y la del 
detalle ahora cohabitan y se conjugan. Es así que 
veremos cómo las perspectivas de Oyarzün se 
inscriben en nuestro tiempo, se pueden observar tanto 
de lejos como de cerca, siendo doblemente deleitables. 


Esta primera modificación de nuestra aprehensión 
de la obra se le puede imputar a la recalificación de la 
materialidad en pintura por los modernistas, después 
de haber sido marginalizada por el acabado 
académico. A ello se puede agregar otro factor que 
modificó radicalmente nuestras costumbres y gustos 
visuales, lo digital. El ojo del siglo XXI ya no es el ojo 
del siglo XX, este siempre se sita, consciente o 
inconscientemente, sobre los rieles de una cámara, 
avanzando y retrocediendo en todo momento. 
Tomemos el caso del historiador de arte. El 
historiador de antes descubría las obras de los grandes 
maestros durante sus excepcionales viajes, pero estaba 
en constante contacto con ellas gracias a las 
reproducciones en grabado, que luego fueron 
reemplazadas por la fotografía argéntica. Hoy se 
estudian las obras pintadas mediante imágenes 
digitales. Así es cómo se explora un lienzo, mediante 
herramientas de investigación como Google Art and 
Culture. A todo lienzo se le puede hacer un 
acercamiento, escrutar su entretejido, identificar los 
rastros del pelo del pincel. Las obras de antes no 
estaban destinadas a ser vistas de cerca, el detalle sólo 
tenía sentido cuando era captado a distancia. Y de 
nuevo pienso en Rubens, un acercamiento al plano del 
maestro flamenco deja ver las capas de óleo, el trazo 
del pincel, el gesto, sin que estos elementos 
constituyan un motivo en sí. Wollheim estaba 
convencido de que la apreciación del detalle y el 
conjunto cohabitaban, Arasse creía que se enriquecían 
entre ellas. En el caso de Oyarzün, la apreciación 
distanciada cohabita con una recepción en cercanía, 
se puede alejar o acercar la imagen de sus cuadros en 
alta definición a placer, sin posibilidad de decepción. 
Es necesario afiadir que lo digital influye en nuestra 
relación con la obra a causa del brillo y de la definición 
que saturan nuestra vista. 


Álvaro Oyarzún conoce este diálogo entre 
abstracción y figuración, entre visualidad digital y 
pintura; él, como la mayoría de su generación, trabaja 
con imágenes digitales. Para él no es o una u otra, no 
es una contra otra, es una y otra cuya fricción produce 
un enriquecimiento permanente. 


Un Cobre (detalle) 


The ideal point of view no longer exists; the overall 
view and details now coexist and conjugate. This is 
how Oyarzün's perspectives are inscribed in our times, 
they can be observed up close or from a distance, being 
doubly delightful. 


This first modification of our apprehension of 
painting may be attributed to the requalification of the 
material nature of painting by the modernists, after 
being marginalized by the academic finishing. We can 
add another factor that radically modified our visual 
habits and tastes, digital technology. The eye of the 
21st century is no longer the eye of the 20th century; 
it always sets itself, consciously or unconsciously, over 
the rails of a camera, moving forward or backwards. 
Let’s take the case of the art historian. The historian 
of the past would discover the work of the great 
masters during his exceptional travels, but he was 
constantly in contact with them through engravings 
and reproductions, that were later replaced by argentic 
photography. Now painting is studied through digital 
images, canvases are explored with investigative tools 
like Google Art and Culture. You can zoom in on 
any painting, analyze its interweaving, and identify 
traces of paintbrush hairs. In the past painting wasn’t 
destined to be looked at up close, the detail only had 
meaning when it was perceived at a distance. And 
again I’m thinking of Rubens. One zoom into the 
work of the Flemish master lets us see layers of oil 
painting, the stroke of the paint brush, the gesture, 
without those elements becoming a motif themselves. 
Wollheim was convinced that the appreciation of 
detail and the whole coexisted; Arasse thought that 
they enriched one another. In the case of Oyarzün, 
distanced appreciation coexists with a close reception. 
You can either zoom in or out on high definition 
images of his paintings at will, without the possibility 
of being disappointed. It's necessary to add that 
digital technology influences our relation with the 
works because of glow and definition saturating our 
gaze. 


Álvaro Oyarzún knows this dialog between 
abstraction and figuration, between digital visuality 
and painting because he, like most of his generation, 
works with digital images. For him, it's not one or 
the other, not one against the other; it's one, the other 
and their friction, permanently enriching one and the 
other. 


One Penny (detail) 


Fig. 61 
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Situado a una cierta distancia de Territorio o de 
Sulfato de Codelco, el ojo reconoce una piedra, pero, 
efectivamente, sólo a una cierta distancia, porque se 
trata del agrandamiento de una piedra retirada de su 
contexto y puesta sobre un fondo blanco. La distancia 
le permite al ojo reconstituir el conjunto sin centrarse 
en el detalle. 


Fig. 62 


Acrílico sobre tela, 80 x 70 cm. 2017 


"Territory 


Territorio 


Acrylic on canvas, 80 x 70 cm. 2017 


Located at a certain distance from Codelco's 
Territory or Sulphate, the eye recognizes a stone, but, 
indeed, only at a certain distance, because it is the 
enlargement of a stone removed from its context and 
placed on a white background. The distance allows 
the eye to reconstitute the set without focusing on the 
detail. 


La combinación de sus habilidades de dibujante y 
de colorista, conduce a Oyarzún a la producción de 
imágenes casi fotográficas del mineral chileno. Obtiene 
incluso un brillo que traspone en pintura el 
resplandor natural de la roca, exaltado por la imagen 
digital que sirve aquí de modelo al pintar. La ilusión 
de lo real es exaltada por la visión digital, estática y 
brillante a la vez, una realidad realzada. (ver figuras 
66-67-68-69). 


Fig. 63 


Acrílico sobre tela, 80 x 70 cm. 2017 


Codelco Sulfate 


Acrylic on canvas, 80 x 70 cm. 2017 


Sulfato de Codelco 
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The combination of his skills as a draftsman and 
colorist, lead Oyarzun to the production of almost 
photographic images of the Chilean mineral. It even 
gets a shine that transposes in paint the natural glow 
of the rock, exalted by the digital image that serves 
as a model when painting. The illusion of the real is 
exalted by the digital vision, static and bright at the 
same time, an enhanced reality. (66-67-68-69). 
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Sin embargo, en vista de la predilección de Oyarzán 
por los primeros planos, el ojo corporizado del 
observador tenderá a acercarse al objeto para apreciar 
la precisión óptica del agrandamiento y en ningún 
caso, estará decepcionado. El detalle con Oyarzún no 
es una pérdida figurativa que haya que ocultar, sino 
que un enriquecimiento, una explosión saturada de 
formas, de signos, de pigmentos. A medida que el ojo 


Acrylic on paper, 50 x 40 cm. 2011 


Fig. 64 


Low Tide 


However, in view of Oyarzún's predilection for 
close-ups, the observer's embodied eye will tend to 
approach the object to appreciate the optical precision 


figurative loss that has to be hidden, but an 
enrichment, an explosion saturated with forms, with 


of the enlargement, and in no case will he be 
` disappointed. The detail with Oyarzún is not a 


se acerca a la piedra, invitado por el agrandamiento 
mismo, no se pierde definición, no hay imagen borrosa, 
ningün intento de focalizar retrocediendo de nuevo; 
por el contrario, el ojo se divierte, lo goza, descubre la 
extrema riqueza del dibujo pintado: zigzags, curvas, 
círculos, semicírculos, trazos repetidos unos tras otros, 
todos con colores diferentes. 


Acrílico sobre papel, 50 x 40 cm. 2011 


Marea Baja 


signs, with pigments. As the eye approaches the stone, 
invited by the enlargement itself, definition is not lost, 
there is no blurry image, no attempt to focus receding 
again; on the contrary, the eye has fun, enjoys it, 
discovers the extreme richness of the painted 
drawing: zigzags, curves, circles, semicircles, repeated 
strokes one after the other, all with different colors. 


Oyarzün cambia de pigmento como si cambiara de 
lápices de colores, dibuja pintando, y esto es posible 
gracias al rápido tiempo de secado del acrílico. Así 
aparece, una vez cerca del lienzo, una constelación de 
signos pintados, tantos como facetas anguladas sobre 
una piedra, un puro regocijo óptico de formas y de 
colores. A distancia, la ilusión óptica se reconstruye. 


Tarde de Domingo en la Gran Tunquén 


Acrylic on paper, 50 x 40 cm. 2011. 


Fig. 65 


Sunday Afternoon in the Great Tunquén 


Acrílico sobre papel, 50 x 40 cm. 2011 


Oyarzún changes pigment as if he were changing 
color pencils, he draws painting, and this is possible 
thanks to the quick drying time of the acrylic. Thus 
appears, once near the canvas, a constellation of 
painted signs, as many facets angled on a stone, a pure 
optical rejoicing of forms and colors. At a distance, 
the optical illusion is reconstructed. 


Desde el Jardin, de la Serie Piedras de Chile 


25.- Otras veces, estos diseños de jardines contemplaban la 


24.- El origen recurrente de las piedras. Jorge Oyarzün, mi padre, ornamentación de un cauce. Aquí entraba yo, haciéndome 
un importante creador de jardines, siempre integró las piedras cargo personalmente de la recolección de varios cientos de 
en sus disefios. Algunos de estos jardines comprendían la Piedra Nativa pequefias y medianas piedras de río, elegidas una a una, por su 
ejecución de grandes grupos de piedras llamados rocallas, forma específica requerida, para luego instalarlas de acuerdo al 


piedras de gran volumen que podían llegar a pesar varias dibujo transparente y sinuoso que indicaba el plano. 
toneladas. 
Acrylic on canvas, 40 x 35 cm. 2016 


Acrylic on paper, 70 x 60 cm. 2016 


Fig. 66 


Native Stone 


25.- On other occa 


From the Garden, from the Stones of Chile series isions these designs needed the adornment of 


a riverbed. This was my job; I had to collect several hundred 


24.- The recurring origin of the stones. Jorge Oyarzün, my father, thousands of little and middle sized stones, chosen one by one, 
an important creator of gardens, always used stones in his for its specific shape, to be installed according to the 
designs. Some of these gardens included the execution of transparent and sinuous drawing on the blueprint. 


large amounts of stones called “rocallas”, immense stones that 
could weigh several tons. 


Acrílico sobre papel, 40 x 35 cm. 2016 — — — —— Acrílico sobre papel, 70 x 60 cm. 2016 


26.- A través de los años he recolectado un número muy elevado 


de piedras, las cuales por diferentes 


en el camino, ya que se trató de eso, de juntar piedras, no de 


coleccionarlas. 


84 


From the Garden, from the Stones of 


Chile Series 


razones han ido quedando 


Desde el Jardín, de la Serie Piedras de Chile 


26.- Through the years I've gathered lots of stones, which, because 
of different reasons have been abandoned. It was always about 


gathering stones, not collecting them. 


Acrilico sobre papel, 40 x 35 cm. 2016 


Acrylic on paper, 40 x 35 cm. 2016 


Son piedras especiales y contienen, me atrevería a decir, una 
Desde el Jardín, de la Serie Piedras de Chile I : M 


carga de energía extrafia, algo más que el frío denso y 
duradero que las caracteriza. 


Acrylic on paper, 40 x 35 cm. 2016 


Fig. 69 


From the Garden, from the Stones of Chile Series 


27.- But I've brought some with me. These stones come from very 
distant places. These are special stones containing, I'd dare 
say, a charge of strange energy, something else besides their 
dense and lasting coolness. 


Acrílico sobre papel, 40 x 35 cm. 2016 


- Pero algunas las he traído conmigo, estas vienen de muy lejos. 


28.- Desde un tiempo a esta parte el interés real de la pintura -mas 
alla del triunfalismo que goza en el mercado del arte- va en Magma Composición Na (Legado del Norte Grande y Los 


declive y lentamente seguirá cayendo. De todas formas, una Modernistas del 19) 


y otra vez encontrará un motivo para volver a la escena, qué 
duda cabe. Reconducir el sentido, el poco que le queda, bastará. 
ayendo, a pesar de su 


La pintura es como la lava fluida que va 


viscosidad se abre camino, hasta su enfriamiento total, luego Acrylic on paper, 70 x 60 cm. 2015 29.-En la imagen pintada de una piedra se puede vislumbrar el 
viene otro surgimiento del magma que lentamente cae Acrylic on paper, 50 x 40 cm. 2011 paso del tiempo, de lo que ha sido, discreta y resumidamente, 
formando una nueva capa de lava, esta se seca y así se van mi vida. 


acumulando los sedimentos volcánicos, masas de roca ígnea. 


Fig. 70 


28.- For a while now, beyond the triumphalism it enjoys in the art Composition N°4 (Legacy of the North and 
market, painting's real interest is declining and will keep on Nineteenth-Century Modernists) 
slowly falling. However, again and again, it will find a motive 

o redirect mea- 


Magma 


to return to the scene. Is there any doub 
ning, the little it still has, is enough. Painting is like a dripping 

of fluid lava that despite its viscosity slowly finds its way, until 29.- In the painted image of a stone one can glance at the passing 
it cools off, and then another surge of magma creates another of time of what has been, discreetly and summarized, mi life. 


layer of lava, this one also cools off and that's how volcanic 


Acrílico sobre papel, 70 x 60 cm. 2015 deposits accumulate themselves, this masses of igneous rock. Acrílico sobre papel, 50 x 40 cm. 2011 


Piedras de Chile III De Munch a Juan Francisco Gonzalez 31.- Piedra costera de la región central, colonizada por distintos 
tipos de liquenes. 

30.- Son puras piedras las que se imponen y triunfan en el paisaje 
chileno. E . PERE 

32.- Los líquenes son organismos compuestos de una simbiosis 


entre un hongo y un alga. 


Acrylic on paper, 40 x 35 cm. 2015 " ; 

33.- Los líquenes no pueden competir con las plantas, por esta 
Acrylic on paper, 65 x 50 em. 2015 razón se adaptan y viven, ya sea en la corteza de un árbol, de 
` una piedra o un metal, justamente donde una planta no puede 


prosperar. 


31.-A coastal rock from Chile's central region, colonized by 
several kinds of lichens. 
From Munch to Juan Francisco Gonzalez 
32.- Lichens are organisms composed by the symbiosis of a fungus 


Stones of Chile III 


and seaweed. 


33.- Lichens cannot compete with plants, this is why they adapt 
30.- In the Chilean landscape only stone impose themselves and and live, either on the trunk of a tree, a stone or metal, 


triumph. precisely where a plant would find it impossible to live. 


Acrílico sobre papel, 40 x 35 cm. 2015 Acrílico sobre papel, 65 x 50 cm. 2015 
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34.- El tronco de un árbol deformado por la proliferación de 
tumores vegetales. Esta obra se sitúa en el origen de la Serie 
La Pintura Enferma”. La imagen que utilicé no pertenece a 


ningün fragmento del paisaje local, la foto la tomé en una calle 


de la ciudad de Austin, Texas. 


Fig. 74 


Acrílico sobre papel, 50 x 40 cm. 2011 


CNCA 


Acrylic on paper, 50 x 40 cm. 2011 


34.- The trunk of a tree deformed by the proliferation of vegetable 
tumors. This work's origin is The Sick Painting series. The 
image I used doesn't belong to any fragment of the local 
landscape, I took this picture in a street in Austin, Texas. 


El Metafísico 


35.- To paint stones is also a way of telling the story of my 


coun try. 


35.- Pintar piedras es una forma también de relatar la historia de 


mi 


Acrylic on paper, 50 x 40 cm. 2011 


The Metaphysical 


pais. 


Acrilico sobre papel, 50 x 40 cm. 2011 
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36.- En la actividad de la pintura hay un perseverar, resistir y luego 


resignarse 


Fig. 76 


Acrílico sobre papel, 50 x 40 cm. 2011 


Solo 


Acrylic on paper, 50 x 40 em. 2011 


36.- When you are a painter there is perseverance, resistance and 
then resignation. 


37.-A simple vista, ser pintor en Chile es una aburrida tragedia. 


Acrylic on paper, 50 x 40 cm. 2011 


Fig. 77 


Coastal Zone 


38.- Painting is not easy (that’s why, and I say this not without 
resentment, painting these days is always late). 
Put differently, everything else is going fast but painting. 


Zona Costera 

38.- Pintar no es fácil (razón por la cual, no sin un dejo de 
resentimiento, la pintura en el presente se retrasa en todo). O, 
dicho de otro modo, todo va rápido menos la pintura. 


37.-At first sight, being a painter in Chile is a dull tragedy. 


Acrílico sobre papel, 50 x 40 cm. 2011 


Marea Muerta 
Campo de Escarcha 


39.- Temprano por la mañana, en el altiplano andino, frío intenso, 
la mirada puede perderse en la inmensidad. Pero yo miro hacia 
abajo, al suelo. Un pequeño riachuelo que cruza el camino 10.- A muchas de es 


as pinturas las precede una historia que está 
empieza a descongelarse bajo mis pies. mediada por el registro fotográfico. 


A Acrylic on paper, 30 x 40 cm. 2011 
Acrylic on paper, 50 x 40 cm. 2011 cry paper, 5 c 


Dead Tide 


Frosted Fields 


39.- Early in the morning in the cold Andean high plains your 
eyes can lose themselves in the immensity. But I look down, to 40.- Many of these paintings are preceded by a history that’s 
the floor. A small stream crosses the road and starts thawing mediated by the photographic document. 
underneath my feet. 

Acrílico sobre papel, 50 x 40 cm. 2011. > Acrílico sobre papel, 50 x 40 cm. 2011 
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Abstracción-figuración, un género 
post-dogmático 


Esta doble presencia plástica e icónica en Oyarzún 
es emblemática de su trabajo. No impone un punto de 
vista ideal que fijaría al espectador y a su ojo. El ojo es, 
de entrada, admitido como corporizado, desplazándose 
de muchos metros a pocos centímetros, ya sea para 
tomar distancia y dejarse llevar por el juego híperreal 
de la mimesis, haciendo que la imagen se presente 
como signo icónico, ya sea para hacer un acercamiento 
donde nada se pierde, donde nada se diluye, porque el 
ojo es asediado por cientos de signos, por stacatti, por 
formas orgánicas que hacen que la pintura se convierta 
en un signo no referencial. Oyarzün no recluye al 
espectador en una localización ideal con relación al 
cuadro, en un modo ilusionista en vez de un modo 
abstracto. La antigua dicotomía que oponía 
modernistas y clásicos, partidarios de pintura-pintura 
contra pintura-imagen, se volvió obsoleta. 

Oyarzún nos embarca en uno de sus primeros vaivenes 
y reveses: materia abstracta, sí, vista de cerca; pero a 
distancia, el fragmento de un paisaje chileno. 


Cordillera de 
La Sal IV (detalle) 


Salt Mountain 


Fig. 80 
id Range IV (detail) 


Abstraction-figuration, a post-dogmatic genre 


This plastic and iconic presence is emblematic of 
Oyarzún's work. It doesn't impose an ideal point of 
view that would fix the spectator and its eye. The eye 
is immediately admitted as embodied, shifting from 
many meters to a few centimeters: to distance itself 
and let go in the hyper real game of mimesis, where 
image presents itself as an iconic sign, to zoom in 
where nothing is lost and nothing is diluted, because 
the eye is besieged by hundreds of signs, by stacattz, by 
organic shapes that turn painting into a non- 
referential sign. Oyarzún doesn't lock the spectator 
in an ideal location in relation to the painting, in an 
illusionistic manner instead of an abstract manner. 
The ancient dichotomy that opposed modernists 
and classics, partisans of painting-painting versus 
painting-image is now obsolete. Oyarzún takes us 
in one of his first back and forths and turnarounds: 
abstract matter, yes, from up close; but in the distance, 
a fragment of Chilean landscape. 


El instrumento discriminatorio abstracto- 
figurativo es trascendido. A distancia, el ojo liberado es 
asediado por una imagen hiperfigurada y magnificada; 
a proximidad, es sumergido por un detalle que no es 
ni borroso ni turbio, ofrecido a la vista por sí-mismo. 
Doble triunfo. 


Acrylic on paper, 50 x 40 cm. 2011 


Fig. 81 


11.- The first time I went to Tunquén. With the intention of 


painting an abstract image with the reflections of the water. 


The brief, but genuine curiosity given by the calm of vaca- 
tions. A feeling of happiness. 


Acrílico sobre papel 50 x 40 cm. 2011 


Benjamin y Gabriel 


41.- La primera vez que fui a Tunquén. Buscando hacer una 


imagen abstracta con los reflejos en el agua. La breve, pero 
genuina curiosidad que proporciona la calma de las vacaciones. 
Una sensación de felicidad. 


The abstract-figurative discriminatory instrument 
is transcended. In the distance, the liberated eye is 
besieged by a hyper figurative and magnified image; 

“up close, it’s overwhelmed by details that are neither 
blurry nor cloudy, surrendered to gaze by itself. A 
double win. 
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Es asi que, como historiadora de arte, percibo una 
gran libertad en presencia de estos lienzos y una 


resistencia por parte de Oyarzün a las mezquinas 
clasificaciones. Una vieja costumbre que persiste 
impondria ingenuamente, atin después de cuarenta 
afios de desconstrucción post-moderna, una 


identificación de las obras segün ciertos criterios 


figurativos o abstractos, remitiendo a la vieja discusión 


de modernistas contra figurativos. Para resumir, aün 
nos encanta distinguir entre las pinturas cuya 


plástica ontológica es propia de los modernistas y 
aquellas cuya teatralidad sería del gusto de los 
antiguos, teatralidad académica que resurge en los 
afios 1960 bajo nuevos atavíos de un arte figurativo 
comprometido. No cabe duda que hacer política con 
arte abstracto, incluso si fue intentado, sólo convenció 
a sus adeptos. Ahora bien, renunciar a adoptar uno u 
otro esquema estético es afirmar su libertad y 
pertenencia a nuestra época post-dogmática. 


Acrylic on paper, 50 x 40 cm. 2011 


Atacama Max Ernst 


modernism and those whose theatricality would appeal 


Fig. 82 
| Acrílico sobre papel 50 x 40 cm. 2011 
This is how, as an art historian, I perceive great 
freedom in the presence of these paintings and a to the taste of the old, academic theatricality that 
resistance on Oyarzün's part to petty comparisons. An  resurfaces in the 1960's under the new clothes of 
* old custom that persists and would impose, even forty engaged figurative art (there's no doubt that making 

years after post-modern deconstruction, candidly, politics with abstract art, even if it was attempted, 
an identification of the works according to certain would only convince their supporters). Now, 

Dead Tide figurative or abstract criteria, returning to the old renouncing to adopt one or another aesthetic schema 


discussion of modernists against figurative painters. 


Summarizing, we still love to distinguish between to a post-dogmatic age. 


paintings whose plastic ontology belongs to 


is to affirm one's own freedom and sense of belonging 


Cada pintura de Oyarzün es libre porque satisface 
la básqueda de una imagen icónica tanto como la de 
formas ontológicas alegremente dispuestas sobre un 
lienzo y apreciables por sí mismas. Pues bien: esta 
ausencia de diferenciabilidad no necesariamente es 
decidida previamente por el pintor, no obstante la 
incursión violenta de rectas verticales y horizontales 
en numerosos paisajes que bien yo llamaría 
geometrías. Estas manifiestan la voluntad asumida de 
hacer cohabitar la abstracción y lo figurativo. 


Fig. 83 


Beach Postcard II (detail) 


Postal Playa II (detalle) 


Each one of Oyarzün's paintings is free because it 
satisfies both the quest for an iconic image and the 
quest for ontological shapes happily disposed on a 
canvas and valuable by themselves. This absence of 
distinguability was not necessarily previously decided 
by the painter, nevertheless, the violent incursion of 
vertical and horizontal lines in some landscapes, that 


` I would call geometries, was decided. These manifest 


the assumed will of allowing the cohabitation of 


abstraction and figuration. 
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43.- La pintura se adapta con dificultad en los lugares donde otras El Origen de la Escultura Moderna 


disciplinas artísticas proliferan con facilidad. 
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Acrílico sobre papel, 50 x 40 cm. 2011 


(a las Dos de la Tarde) 


Acrylic on paper, 50 x 40 cm. 2011. 


The Origin of Modern Sculpture (Around 2 PM) 


43.- Painting adapts with difficulty in places where other artistic 
disciplines easily thrive. 


La Intriga (Conversacién con James Ensor) 


Acrylic on paper, 50 x 40 cm. 2011 


44.- When I took the photograph for this painting, Benjamín was 
preparing to celebrate his sixth birthday, I think. Some years 
later, while in Paris, I visited a James Ensor retrospective with 


my sons, an exhibition that only I enjoyed. A painted this 
image a little bit afterwards. 


44.- Cuando hice la fotografia para esta pintura, Benjamín se 
preparaba para celebrar su cumpleafios nümero 6, creo. 
Algunos años después, estando en Paris, con mis hijos 
visitamos una exposición retrospectiva de James Ensor, que 


sólo a mí me gustó. Poco tiempo después pinté esta imagen 


Intrigue (Conversation with James Ensor) 


Acrílico sobre papel, 50 x 40 cm. 2011 
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Geometrias en superficie 


Por definición, el paisaje nos mantiene a distancia 
porque es una "porción de país que vemos bajo un 
aspecto único”, su apreciación entonces supone un 
punto de vista distante. La ilusión pictórica, tal y como 
es heredada del Renacimiento, con sus reglas de 
perspectiva y tonales para crear ficticiamente esta 
distancia, funciona plenamente en el caso de la pintura 
de paisaje. Y es por esto que en El Autodidacta o en 
Piedras de Chile, nos encontramos casi en la situación 
clásica de una ventana abierta sobre un paisaje. Ahora 
bien, Oyarzün rompe la ilusión pictórica, más o menos 
sistemáticamente, más o menos violentamente, 
mediante sus intrusiones de geometrías. Estas 
recuerdan la planeidad de la pintura, mientras que la 
penetración del lienzo gracias a la perspectiva es muy 
poderosa en el pintor. En otras palabras, la intrusión 
de las geometrías niega la tridimensionalidad de su 
pintura; pues bien, en El Autodidacta, la 
perspectiva está particularmente marcada, es profunda, 
casi violenta, la mirada es enmarcada por estos muros 


de hormigón y las líneas de fuga son subrayadas por la 
sefialización vial. 


Fig. 86 


Geometries in surface 


By definition, landscape keeps us at a distance 
because it's “a portion of the country we see under a 


unique aspect”, thus its appreciation supposes a distant 


point of view. Pictoric illusion, as passed down from 
the Renaissance, with perspective and tonal rules to 
fictitiously create distance, works fully in the case of 
landscape painting. And this is why in El Autodidacta 
or Piedras de Chile, we almost find ourselves in the 
classic situation of a window that opens into a 
landscape. Yet Oyarzün breaks the pictoric illusion, 
more or less systematically, more or less violently, 


through intrusions of geometries. These remind 

us of the flatness of painting while penetration in 
the canvas, thanks to perspective, is powerful in the 
painter. In other words, the intrusion of geometries 
deny the tridimensionality of his painting; now in El 
Autodidacta, the perspective is particularly marked, 
is deep, almost violent, the gaze is framed by these 
concrete walls and the vanishing lines are underlined 
by street signs. 


El Autodidacta (detalle) 


The Autodidact (detail) 


Encontramos lo mismo en Ecosistema, la planeidad 
del lienzo desaparece tras el estiramiento de la ruta, la 
mirada penetra, disfrutando falsamente de la 
tridimensionalidad de un lienzo que, les recuerdo, 
es bidimensional. Y bien, aunque lleva su trabajo de 
falsificador espacial magistralmente, lo niega con sus 
geometrias verticales y horizontales que destacan 
alturas y anchuras. Oyarzún lo disfruta, y nosotros 
también, el lienzo es por naturaleza bidimensional, 
hubiera sido del agrado de los modernistas. Pero a 
veces tiene la audacia de someter sus geometrías a las 
leyes de la perspectiva. 


Acrílico sobre papel, 70 x 50 cm. 2017 


Ecosystem 


Acryl 


Ecosistema 


ic on paper, 70 x 50 cm. 2017 


The same happens in Ecosistema, the flatness of the 


canvas disappears after stretching the route, the gaze 
penetrates, falsely enjoying the tridimensionality of a 
canvas that, let me remind you, is bidimensional. And, 
even though he does a masterful job as a spatial forger, 
he denies it with his vertical and horizontal 
geometries that highlight heights and widths. 
Oyarzún enjoys it and so do we. The canvas is 

" bidimensional by nature. It would have pleased the 
modernists. But sometimes he has the audacity of 
subjecting his geometries to the laws of perspective. 
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Más allá de esta referencia a la teoría modernista 
del siglo XX, estas geometrías aparecen como cortes, 
como desprendimientos, como apariciones de otra 
dimensión. Oyarzún juega, lo disfruta, las formas que 
es capaz de crear son imágenes de la realidad tanto 
como del fruto de su imaginación, estas pueden 
transformarse en elementos lúdicos, en reminiscencias 
de circuitos electrónicos planeando sobre la 
superficie de toda imagen digital. En El Autodidacta, 
estas estructuras geométricas son como andamios que 
autorizan a la mirada a desplazarse de un elemento a 
otro como sobre una pasarela virtual. 


Fig. 88 


The Autodidact (detail) 


45.- The autodidact is also a magnificent chance for hiding. 


El Autodidacta (detalle) 


45.- El Autodidacta es también una posibilidad magnífica de 
esconderse. 


Beyond this reference to modernist theory of the 
XXth century, these geometries appear like cuts, like 
landslides, like apparitions from another dimension. 
Oyarzün plays, he enjoys it, the shapes he is capable of 
creating are images of reality as much as fruits of his 
imagination, these can transform into playful elements, 
into reminiscences of electronic circuits gliding over 


the surface of every digital image. In El Autodidacta, 
these geometric structures are like scaffolding 
authorizing the gaze to wander from one element to 
the other over a virtual walkway. 


En Región de Los Lagos, Oyarzün crea su propio 
espacio lacustre y nos deja ver, como si fuesen lagos, 
charcos lodosos en el suelo de un sombrío 
estacionamiento; las geometrías se transforman aquí 
en muelles o trampolines, la mirada puede saltar sobre 
estos antes de sumergirse en los charcos, estamos al 
límite del onirismo con estas geometrías que 
desempeñan el papel de plataformas hacia el 
imaginario y que proponen una interpretación más 
surrealista de lo que, a primera vista, parecía estar 
inscrito en una lógica realista. Oyarzün juega con esto, 
y nosotros con él. 


Fig. 89 


Acrílico sobre tela, 110 x 80 cm. 2017 


Lake District 


Región de Los Lagos 


Acrylic on canvas, 110 x 80 cm. 2017 


In Región de Los Lagos, Oyarzün creates his own 
lacustrine space and lets us see, as if they were lakes, 
muddy ponds on the floor of a somber parking lot; 
geometries are here transformed into piers or 
trampolines, the gaze can jump on top of these before 
diving into the ponds, we are at the limit of 
oneirism. Geometric shapes play the role of 
trampolines into imagination and propose an even 
more surreal interpretation than, on plain sight, would 
seem a part of realistic logic. Oyarzün plays with this 
and we play with him. 
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Es necesario agregar a estas construcciones 
geométricas una técnica más, la aparición más o menos 
discreta, de trazos rectos en planitud cromática que el 
historiador del siglo XIX vio nacer con Manet, antes — ..... 
de verlas propagarse con Pissarro o Cézanne. Estos 
trazos rectos pueden servir a construir un figurativo 
esquematizado, en las casetas a la derecha de Región 
de Los Lagos, y en los de la izquierda de la Escuela 
de Barbizon de Chiloé. Pero si estos se emancipan 
e invaden el plano pictórico, destruirán la ilusión e 
impondrán su plasticidad abstracta. 


Escuela Barbizon de Chiloé 


Acrylic on canvas, 110 x 80 cm. 2017 


Fig. 90 


Chiloe’s Barbizon School E 


Acrílico sobre tela, 110 x 80 cm. 2017 


We must add one more tec 


inique to these geometric 


constructions. The more or less discreet apparition 
of straight lines in chromatic flatness that the XIXth 


century art historian saw in 


Aanet before they were 


spread by Pissarro or Cézanne. These straight lines 


may serve the construction o 


(in the shacks on the right of 


f a schematized figurative 
Región de los Lagos, and 


+ on the left of Escuela de Bar 


these emancipate and invade 


bizon de Chiloé. But if 
the pictoric plane, they 


will destroy the illusion and will impose their abstract 


plasticity. 


Si Vas para Chile 


Acrylic on canvas, 110 x 80 cm. 2017 


16.- El autodidacta project it's a fictional narrative I invented for 
myself, to keep the faith in painting. 


46.- El pr 


If You Visit Chile 


:cto del Autodidacta es un relato de ficción que me he 


inventado para continuar creyendo en la pintura. 


Acrílico sobre tela, 110 x 80 cm. 2017 
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18.- Lo más probable es que el arte ya no ofrezca a futuro ninguna 
17.- La cultura del turismo no ha dejado rastro de misterio por posibilidad de aventura. Desde ya, el artista del presente 
indagar, toda imagen y experiencia vivida deviene banal, cada No Te Moai prefiere la posibilidad agradable y satisfactoria de un paseo. 
intersticio, cada sitio por conocer ya es un lugar común del 


itinerario. 


Acrylic on canvas, 80 x 70 cm. 2017 


Región Atacama I 


Atacama District I 


Acrylic on paper, 32 x 95 cm. 2018 


Región Atacama II 


Atacama District II 
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Acrílico sobre papel, 32 x 25 cm. 2018 


Fig. 92 


17.- Tourism culture has left no mystery left to unveil, every 


image and experience becomes banal, every interstice, every 


18.- It's very probable that art no longer offers no possibility of 


site you'll ever know is nothing but a common place in the 3 A ; 
myer future adventures. From now on, the artist of these days 
itinerary. i 

i prefers the pleasant and satisfactory possibility of a stroll. 


Acrílico sobre tela, 80 x 70 cm. 2017 


Caupolican 51.- Un título alternativo para esta pintura: Los Orígenes de la 
19.- En la ocurrencia, si algún periodo del arte se parece al sexo de Escultura Chilena, como un contra homenaje a la dudosa 
. ~ " represe ació | caci ^N Abe ic4 > Nica r Plazz 
los caracoles (aunque siendo hermafroditas los caracoles no El Sexo del Arte representación del cacique Caupolicán de Nicanor Plaza, 
pueden auto fecundarse), este correspondería únicamente a la situada en el cerro Santa Lucía. El escultor moderno francés 


prodigiosa y arrolladora autonomía del arte moderno. Paul Rivage comentó más tarde que lo único interesante de 
Acrylic on paper, 50 x 55 cm. 2017 esta pieza en bronce, guiada por los cánones clásicos del David 
` de Bernini, y basado en una imagen estereotipada de un indio 
50.-Se trata de una pintura realizada en colaboración con Agustina norteamericano, era el peñón donde había sido instalada. 


Martini, seudónimo de Marlene Azócar. 


Acrylic on canvas, 30 x 25 cm. 2018 


Fig. 95 


Fig. 96 


49.-If any period of art history could be compared to the sex of 
Art’s Sex snails (even though they are hermaphrodites, snails cannot 
fecundate themselves) this period could only be the prodigious 
and overwhelming autonomy of modern art. 51.- An alternative title for this painting: "The Origins of Chilean 
Sculpture" as a counter-homage to the dubious representation 
of the native chief Caupolicán donde by Nicanor Plaza, placed 


50.- It's about a painting I did in collaboration with Agustina : : DER 
! E x on a terrace of the Santa Lucía hill. The modern sculptor Paul 


Martini, the pseudonym of Marlene Azócar. : ; E 
: Rivage later commented that the only interesting thing about 


this bronze piece, guided by the classical canon of Bernini's 
David and based of the stereotypical image of an American 


Acrílico sobre tela, 30 x 25 cm. 9018. ————— ——— native, was the rock on which it's installed. Acrílico sobre papel, 55 x 50 cm. 2017 
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Abstracción liberadora o invasiva 


Concentrémonos en dos de estas pinturas invadidas 
por estructuras geométricas: Llegó Marzo e Y Tu 
Patio de Flores Bordado. Llegó Marzo representa un 
carro militar blindado, uno de esos “guanacos” que 
arrojan agua sobre multitudes que protestan, enrejado, 
metálico, imponiendo su presencia sobre el 
lienzo. Excepto que, antes de todo, esta autoridad es 
inmediatamente negada, incluso alegremente, por el 
mismo Oyarzun que disfruta destruyendo la ilusión, 
recordando que esta imagen icónica no es más que una 
construcción a partir de pigmentos dispuestos sobre 
un lienzo, lográndolo mediante barrotes, andamios 
o geometrías. Estas últimas se convierten, al fondo, 
en los elementos arquitecturales de la calle, las tres 
barras que salen de la ventana podrían pasar por 
metralletas cuando, con el paso del tiempo, resultan 
formar parte de las geometrías. Estas formas siembran 
la duda, quiebran la imagen, la agrietan, compensando 
lo político con lo estético, liberando al mismo tiempo 
la estética de lo político. Posteriormente, esta 
autoridad es doblemente rebatida por su 
discrepancia con el título, Llegó marzo remite a 
una realidad chilena. No se trata de las festividades 
primaverales que el hemisferio norte asocia al mes de 
marzo, se trata del marzo que, en el hemisferio sur, 
está asociado a tensiones sociales y gastos económicos, 
marcando el fin de la tregua estival. 


Liberating or invasive abstraction 


Let's concentrate in two of these paintings invaded 
by geometric structures: Llegó Marzo and Y Tu Patio 
de Flores Bordado. Llegó Marzo represents a 
military truck, one of the “guanacos” that shoot water 
at protesting crowds, a grilled, metallic tank that 
imposes its presence on the canvas. Except that, 
previously, this authority has been denied, merrily 
even, by Oyarzún himself who enjoys destroying 
illusion, remembering that this iconic image is nothing 
more than a construction based on pigments disposed 
on a canvas, achieving these through bars, scaffolding 
and geometries. The latter become, in the back, the 
architectural elements of the street; the three bars 
coming out of the window may pass for machine guns 
but, in time, they turn out to be part of the 
geometries. This shapes plant the doubt, they break 
and crack the image, compensating politics with 
aesthetics, and at the same time freeing aesthetics 
from politics. Later, this authority is doubly rebutted 
by its discrepancy with the title. Llegó marzo refers 
to Chilean reality. It's not about the spring festivities 
associated with March in the northern hemisphere, 
it's about the southern hemisphere's March, associated 
with social tension, spending and the end of the 
summer truce. 


Recordemos la grave sentencia de Adorno: ¿Se puede 
escribir poesía después de Auschwitz? ¿No sería un 
acto de barbarie el hacer arte, último grado de la 
dialéctica entre cultura y barbarismo? Oyarzún 
hace arte con la barbarie, se ríe de una imagen que 
podríamos dar por política, la suya es más que eso, es 
liberadora. Es este el principio de la ironía que recorre, 
desde pinturas hasta dibujos, toda la obra del pintor 
chileno, hijo de los afios de la dictadura de Pinochet. 
Freud nos recuerda la esencia de la risa: es una forma 
de apropiación de los miedos y angustias, es 
terapéutica, desarma al enemigo. Osar la 
estetización de la desgracia es neutralizar el mal, 
despedazar al rival sin olvidar la culpa, es liberador. 
Cuando nuestros hombres prehistóricos esculpían 


= 


Fig. 97 


cráneos humanos, se burlaban de su propia finitud, 
exorcizaban a la muerte. El humor negro y la ironía 
son tácticas desinhibidoras y conjugadoras. Oyarzün, 
quebrando su carro militar, asociándolo a los gastos de 
consumo de marzo, desinhibe el miedo y los recuerdos 
ligados al régimen policiaco y represivo, el cual 
asociamos al “guanaco”. Oyarzün invita a sus 
compatriotas a una terapia mediante la risa, los rastros 
memoriales son sanados por una imagen que daríamos 
por despreocupada. Imágenes liberadoras del miedo 
que suscita el objeto que estas mismas ironizan, que 
despojan al objeto del terror de su poder. La 
estetización de la política es osar, y Oyarzün osa, y 
hace de esta un objeto de consumo visual, desactivando 
la patologización del delito. 


Llegó Marzo (detalle) 


March Is Here (detail) 


Let's remember Adorno's grave sentence: Can there 
be poetry after Auschwitz? Wouldn't it be barbaric to 
make art, the ultimate degree of dialectics between 
culture and barbarity? Oyarzün makes art with 
barbarity, he laughs at an image that we might 
consider politic, his work is more than that, it's 
iberating. This is the irony principle that traverses, in 
paintings and drawings, the work of this Chilean 
painter, a son of Pinochet's dictatorship. Freud 
reminds us that the essence of laughter is a method 
for the appropriation of fear and anguish, it's 
herapeutic, and it disarms the enemy. Daring the 
aestheticization of disgrace is to neutralize evil, to 
ear apart the rival never forgetting the blame, it's 


iberating. When prehistoric men sculpted human 


skulls they were mocking their own finitude, they 
were exorcizing death. Black humor and irony are 
disinhibiting and conjugating tactics. Oyarzün, while 
busting his military truck, associating it with March's 
expenditure, disinhibites fear and memories tied to the 


police repressive regime associated with the 
“guanaco”. Oyarzún invites his fellow countrymen to 
try laughter therapy. The traces of memory are healed 
by an image we might think of as offhand. Liberating 
images of fear provoked by the object they 

themselves ironize, images that deprive the object of 
terror from its power. Aestheticization of politics is 
daring, and Oyarzün dares, making it an object for 
visual consumption, deactivating the 

pathologization of crime. 
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Un cuadro mas, Y Tu Patio de Flores Bordado, 
paráfrasis que nos recuerda al himno nacional chileno 
"Y tu campo de flores bordado...". El cuadro, visto de 
cerca, deja ver cámulos caóticos de formas abstractas. 
Es necesario situarse a una cierta distancia del lienzo 
para que el motivo pintado pueda recomponerse 
visualmente. Y ahí, lo que a primera vista sólo 
parecían rastros del pincel y un amontonamiento 
informe de abstracciones, es un montón de basura. 
Nuevamente aquí el primer plano está truncado. 
Esperando encontrarnos con las flores y los campos 


encontramos saturaciones de desechos. Después 
leemos lo escrito en el cartel, una prohibición de 
arrojar las inmundicias a los cuatro vientos. 
Prohibición olímpicamente burlada a pesar del 
disuasivo monto de la multa. Es un humor ácido que 
traduce la impotencia de la prohibición, la falta de 
civilidad de aquellos mismos que cantan las bellezas 
del país. Las tan amadas abstracciones, ordenadas y 
puras, nos son ofrecidas multiplicadas por 

montafias de desperdicios, desinhibiendo la vergüenza 
de un incivismo que contamina. A ustedes el buscar la 


Y Tu Patio de Flores 


Bordado (detalle) 


que conforman el orgullo de la nación, nos contradicción. 
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Fig. 98 


And Your Garden 


Embroidered with Flowers 


(detail) 


One more painting, Y Tu Patio de Flores Bordado, 
a paraphrase that reminds us of the Chilean national 


anthem “Y tu campo de flores bordado..." (“And your 


field embroidered with flowers..."). The painting, seen 
up close, shows chaotic heaps of abstract shapes. It’s 


nec ry to place oneself at a certain distance from 
the canvas for the painted motif to recompose itself 
visually. And, what at first sight seemed like brush 
strokes and a formless heap of abstractions, is a pile 
of garbage. Here, once again the foreground is 
truncated. Expecting to find the fields and flowers that 


are the nation’s pride, we find fields of waste. Then 

we read what's written on the sign, a prohibition 

of scattering waste to the four winds. A prohibition 
superbly mocked despite the dissuasive amount of the 
fine. It's acid humor that translates the impotence of 
prohibition, the lack of civility of those singing the 
beauties of their country. Our beloved abstractions are 
offered back to us multiplied by mountains of garbage, 
disinhibiting the shame of the incivility that pollutes 

a country elected as the best destination for adventure 
tourism. Find the mistake. 


De la Serie, Horas Extras 
(detalle) 


From the Overtime Series 
(detail) 


Autodidacta y Auto-diktat 


¿Deberíamos pensar que la abstracción es des- 
alienante, liberando al ojo de su deber de reconocer un 
paisaje real, y al artista de su deber de mimetismo? No 
del todo. Lo somete a otra autoridad, a la de 
plasticidad pura, tan adorada por nuestros 
modernistas. Tal vez incluso más dictatorial porque la 
plasticidad pura es la única en articular su propia 
lógica, le corresponde al pintor el escucharla y 
someterse. La Serie Horas Extras fue concebida por el 
pintor como un juego libre y liberador del pincel, 
repitiendo los motivos unitarios que en la pintura 
servían para representar el detalle de una roca o de 
alguna valla. Excepto que la pintura liberada de las 
cadenas de la representación imponía aun más 
gravemente sus propias reglas al pintor. 


Fig. 99 


Autodidact and Auto-diktat 


Should we think abstraction is disalienating because 
it liberates the eye from its duty of recognizing real 
landscapes and the artist from its mimetic duties? Not 
entirely. It subjects it to other authority, the one of 
pure plasticity, adored by modernists. Perhaps this is 
even more dictatorial because pure plasticity is the 
only one articulating its own logic, it's up to the 
painter to hear it and subject to it. The Horas Extras 
series was conceived by the painter as a liberating 
game for the paint brush, repeating the unitary motifs 
that served to represent the detail of a rock or a fence. 
Except that in a painting that's been freed from the 
chains of representation it imposed even more gravely 
its own rules on the painter. 
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De hecho, a juzgar por su tamaño, 160 x 160 
centímetros, algunas de sus pinturas se vuelven 
devoradoras, a menos que uno se mantenga a distancia. 
Oyarzün no programó una secuencia de colores como 
lo harían Le Witt o Buren. Las formas sí fueron 
secuenciadas: círculos, trazos rectos, zigzags o 
geometrías; los colores, por su parte, fueron colocados 
sobre el lienzo tono por tono, y no uno tras otro, 
centímetro tras centímetro, con el mismo pincel, 
depositando su acrílico en diferentes lugares. 


Acrylic on canvas, 160 x 160 cm. 2018 


De la Serie Horas Extras 


Fig. 100 


Acrílico sobre tela, 160 x 160 cm. 2018 


From the Overtime Series 


In fact, judging from its size, 160 x 160 centimeters, 
some of his paintings become voracious, unless one 
maintains the distance. Oyarzün didn't program a 
color sequence like Le Witt or Buren would do. But 
shapes were sequenced: circles, straight lines, zigzags 
or geometric shapes; colors, on the other hand, were 
placed on the canvas tone by tone, and not one after 
the other, centimeter after centimeter, with the same 
paint brush. 


Acrílico sobre tela, 160 x 160 cm. 2018 


El pintor debe retroceder, ver el conjunto, escuchar 
el diktat de los colores para equilibrarlos y 
componerlos, porque su ley estética dejó de transigir 
con los elementos figurativos. Oyarzün se entrega 
completamente a un ejercicio puro y agotador, ironía 
de Horas Extras. 


De la Serie Horas Extras 


Acrylic on canvas, 160 x 160 cm. 2018 


Fig. 101 


From the Overtime Series 


The painter must step back, see the whole, and listen 
to the diktat of colors for balance and composition, 
since his aesthetic law is no longer compromised by 
figurative elements. Oyarzún commits himself 


completely to a pure and exhausting exercise, the 


irony of Horas Extras. 


Consideremos lo siguiente. Esta exposición reüne 
cerca de doscientas obras bajo el título Autodidacta, 
muy inspirador: 

1. Segün la etimología griega, autodidacta o 
autodidaktos significa que "se instruye a sí mismo", 
que su único maestro es su propia persona. 

2. Siendo el saber el que crea al poder, el cuerpo 
docente se afirma como poseedor del poder. 

3. Podemos entonces considerar a este maestro como 
aquel que se dicta — dictare- la ensefianza a sí mismo. 
El autodidactismo es entonces una auto-dictadura, la 
dictadura del yo-sabio sobre un yo-aprendiz. 


Fig. 102 


Acrílico sobre tela, 120 x 120 cm. 2017 


Life: A User's Manual.From 
the Overtime Series 


Acrylic on canvas, 190 x 190 cm. 2017 


La Vida Instrucciones de Uso. De la Serie 
Horas Extras 


Let's consider this. This exhibition gathers nearly 
two hundred works under the title Autodidacta, very 
inspiring: 

1. According to Greek etymology, autodidact or 
autodidaktos means “one that instructs himself", one 
that's the master of his own person. 

2. Since knowledge creates power, teachers affirm 
themselves as the possessors of power. 

3. Then, we may consider this teacher as the one 
dictating — dictare- the lesson to himself. 'Then, 
autodidacticism is self-dictatorship, a dictatorship of 
the wise-self over the apprentice-self. 


Ahora, desde una perspectiva psicoanalítica, esto 
se parece extrafiamente a una forma educadora del 
superyó. Furores o pulsiones revocables, que emergen 
del ello y del yo freudianos, tratan de realizarse, de 
satisfacerse, destinadas a ser admitidas o rechazadas 
por el superyó. El superyó, o primer dictador, es 
poderoso, internalizó las leyes externas, es el yo ideal. 
En este caso, este yo ideal se erige como poder 
educador y restrictivo, lo que llamé auto-diktat, y nada 
es más severo que el juicio propio, transigiendo sólo 
rara vez. El autodidacta funciona bajo una 
organización analógica del superyó, es un superyó de 
referencia y educador. 


Fig. 103 


Acrílico sobre tela, 120 x 120 cm. 2017 


Acrylic on canvas, 120 x 190 cm. 2017 


From the Overtime Series 


De la Serie Horas Extras 


Now, from a psychoanalytical perspective, this 
strangely resembles a form of education for superego. 
Revocable frenzy or motivations emerging from 
Freudian id and ego, try to realize themselves, to 
satisfy themselves, destined to be admitted or rejected 
by the superego. The superego, or first dictator, is 
powerful, it internalized external laws, it's the ideal 


ego. In this case, the ideal ego raises itself as an 
educational and restrictive power, what I called 
auto-diktat, and nothing is more severe than one's own 


judgment, only rarely compromising. The autodidact 


works under an analogical organization of the 
superego, it's an educative superego, a reference 
superego 
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En el lugar de la sociedad o de los padres, es la Es esta una forma de dictadura, en el sentido 


institución disciplinaria: museos, academias, mecenas y Circunvalación Américo Vespucio etimológico romano de la palabra, cuando todos los 
galeristas, que se inscribe en el superyó estético; y de poderes de la repüblica eran puestos en las manos 
ahí nace una ley, un diktat que se erige en juez supremo B de una sola persona, del dictador, aquel que dicta. El : Inundación 
y como el único capaz de validar o rechazar el trabajo E artista autodidacta, Oyarzün, se somete a su auto- E 
del artista. : dictador, a su superyó que concentra en él la ley ideal, : 
E sin ningün posible escape. 3 
H Acrylic on canvas, 30 x 25 cm. 2017 : 
E E Acrylic on canvas, 30 x 25 cm. 2017 
IE — j —— s A : 
* s 
a 2 : 
» 


120 121 


Fig. 105 
Fig. 104 i 
: Flood E 
Américo Vespucio Beltway : E 
E i This is a form of dictatorship in the roman 
: In the place of society or parents, it’s the E etymological sense of the word, when all the powers 
: disciplinary institution: museum, academia, patrons E of the republic were placed in the hands of a single 
and gallerists, inscribed in the aesthetic superego. person, the dictator, he who dictates. Oyarzün, the 
There, a law is born, a diktat that raises itself as autodidact artist, subjects himself to his own self- 
supreme judge and as the only one capable of dictator, to his superego that concentrates all ideal law 
Acrílico sobre tela, 30 x 25 cm. 2017... —— — —— | validating or rejecting the artist's work. Acrílico sobre tela, 30 x 25 cm. 2017] in himself, without any possible escape. 


122 


De esto resulta, como toda insumisión a un poder 
externo, un primer sentimiento de libertad extrema 
pero que se revela ser un engafio, pero un engafió 
satisfactorio ya que la creación se somete enteramente 
al superyó, ésta supone un encierro creativo en sí 
mismo. El pintor se encierra durante meses en su 
taller, en ese espacio donde su yo y su ello se 
confrontan sin cesar al superyó, meses durante los 
cuales el artista se auto-juzga y se auto-censura. 


Acrylic on canva 


De la Serie Horas Extras 


, 90 X 25 cm. 2017 


Fig. 106 


From the Overtime series 


Acrílico sobre tela, 30 x 25 cm. 2017 


The result is, as in every revolt from an external 
power, an initial feeling of extreme freedom that later 
reveals itself as a ruse, but one that's satisfactory: 
creation is entirely subjected to the superego, it 
supposes a creative retreat within itself. The painter 
retreats in his studio for months, in an space where 
his ego and his id are endlessly confronted to his 
superego, months during which the artist judges and 
censors himself. 


Ya no es el Otro — una escuela vanguardista, una 
academia, el mercado — el que le dicta las reglas al Yo, 
sino que el propio pintor. El autodidacta a la vez es 
libre de los demás y prisionero de sí mismo. De esto 
nacen sentimientos contradictorios, libertad-encierro, 
autonomía-enclaustramiento, de los cuales la pintura 
de Oyarzun es sintomática. 


De la Serie Horas Extras 


, 30 X 25 cm. 2017 


Fig. 107 


From the Overtime series 


Acrílico sobre tela, 30 x 25 cm. 2017 


It is no longer other — a vanguard, an academy or 


. the market — dictating laws for the ego, but the painter 


alone. The autodidact is, at the same time, free from 
the rest and a prisoner of himself. Contradictor y 
feelings are born from this, freedom- confinement, 
autonomy-retreat, of which Oyarzún's painting is 
symptomatic. 


Pichanga Ulpo > Acrilico sobre tela, 20 x 20 cm. 2018 
a 3 Ze " 593-127 avoría > is pi ras ortenece series > ‘SATT 
52.- El documento fotográfico como modelo a pintar es la 53.- La mayoría de mis pinturas pertenece a series donde desarrollo 
herramienta más eficiente que tiene el artista de la imagen. 
Pero también se puede pintar de memoria, sin modelo alguno, 


un tema específico, se trata de una lógica de trabajo que utilizo 
en mis proyectos, los cuales, por lo general, se componen de 
siendo esta segunda la tinica ventaja que tiene el pintor una multitud de partes. Las series, entonces, son una forma de 


respecto de las poderosas artes de la imagen que son el cine y clasificar y ordenar los motivos a pintar. 


Acrylic on canvas, 20 x 20 cm. 2018 


la fotografía. 
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Vituperio 53.- Most of my paintings belong to s 
specific theme. It's just a work logic that I use in my projects, 


es where I develop a 


52.- The photographic document as a model for painting is the 


Acrílico sobre tela, 20 x 20 cm. 2018 


most efficient tool at the artist's disposal. But there's also the 
possibility of painting from memory, without any model. This 
might be the only advantage of the painter over the powerful 
arts of image, cinema and photography. 


Acrylic on canvas, 20 x 20 cm. 2018 


that, generally, are composed by a myriad of parts. These 
series, then, are a way to order and classify the motives that 
will be painted 


54.- Los títulos en estas pinturas podrían advertir o señalar que Huichipirichi 55.- La comodidad de ser pintor versus la incomodidad de no saber 
de lo que se trata aquí no es necesariamente de una pintura qué pintar. 


abstracta, sino que de una imagen de una pintura abstracta. 


Cuchufleta 


Acrylic on canvas, 20 x 20 cm. 2018 


Acrylic on canvas, 15 x 15 cm. 2018 


Acrílico sobre tela, 15 x 15 cm. 2018 
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Fig. 113 
Fig. 112 
54.- The titles of these paintings could warn or point out that this 
is not necessarily about abstract painting, but about the image The comfort of being a painter versus the discomfort of not 
Chimuchina of an abstract painting. knowing what to paint. 
Acrílico sobre tela, 20 x 20 cm. 2018 
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Manflinfla 


Acrylic on canvas, 15 x 15 cm. 2018 


56.- El pintor debe lidiar con los problemas prácticos que la 


disciplina le impone. 


Fig. 114 


Acrílico sobre papel, 15 x 15 cm. 2018 


56.- The painter must deal with the practical problems imposed on 


him by his discipline. 


Tracalada 


Acrylic on canvas, 15 x 15 cm. 2018 


57.-Algunas veces, las menos, una serie puede estar determinada 


no por el motivo a pintar, sino por el material de que dispongo, 


una acumulación de telas del mismo formato, un lote de papel 
que lleva tiempo guardado, o bien, la acumulación de un 
pigmento que si no utilizo a tiempo podría deteriorarse. 


Fig.115 


57.-Some times, the least, one series can be determined not by the 


motive that will be painted, but by the material available, a 
number of canvases of the same format, paper that has been 
kept way too long, or the accumulation of a certain pigment 
that, if not used on time, might deteriorate. 


Acrílico sobre tela, 15 x 15 cm. 2018 
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Chamullo 58.- Horario de trabajo, de lunes a viernes, me levanto a las 6:30 de Tiquitaca 


la mafiana, 20 minutos de ejercicio, los martes y jueves. i . o o 

Desayuno escuchar noticias. Taller dea aro del dia 59.-El artista del presente no está ni en contra, ni a favor, sino que 
$ T. 3 simplemente integrado. (4) 

Almuerzo, de 12:30 a 2 de la tarde. Taller hasta las 6. Luego, 1 5 


recreo, nada. 


Acrylic on canvas, 15 x 15 cm. 2018 


Acrylic on canvas, 15 x 15 cm. 9018 
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Fig. 117 
58.- Working hours, from Monday to Friday, I get up around 6:30 
AM, I exercise for 20 minutes on Tuesdays and Thursdays, I 
listen to the news. Workshop from 8 to 12. I have lunch from 
12:30 to 2 PM. Workshop until 6 PM. Afterwards, recess, 59.- Artist’s today are not against or in favor, they are simply 
nothing. integrated. 
Acrílico sobre tela, 15 x 15 cm. 2018 —§ ————— — — Acrílico sobre tela, 15 x 15 cm. 2018 


61.- La mascara de la bruja nebulosa causó impacto, otras 
. . À fascinaron por su cándida belleza, pero el horror estuvo a Nuca 
60.- Esta cabeza de bruja perteneció a una serie de mascaras que cargo del carnicero, que es la pintura que lleva por título Nuca. 


hice cuando vivía en Paris, como un pasatiempo que tuvo su Mejor es no ver su rostro, su risa siniestra. 


momento culminante en un no tan improvisado teatro de 
marionetas familiar para el cumpleaños número 5 de mi hijo 


Te Cabeza Nebulosa 
Gabriel. 


Acrylic on paper, 40 x 35 cm. 2015 


Acrylic on paper, 40 x 35 cm. 2015 
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Í Fig. 119 
Fig. 118 
Nape 
Nebulous Head 
" E , : " : 61.- The nebulous witch mask caused such an impact, others 
60.- This witch head belonged to a series of masks I did when x g : p 
3 x i i A k à fascinated by their candid beauty, but the horror was in charge 
I lived in Paris as a hobby that reached its climax in a E e ie : e E - P E 
i f i A Sep ps x of the butcher. That is the painting titled Nape. It’s best not 
not-so-improvised puppet show I did for the fifth birthday of d ap = 
p : to look at his face, at his sinister laughter. 
my son Gabriel. Acrílico sobre papel, 40 x 35 cm. 2015 
Acrílico sobre papel, 40 x 35 cm. 2015 


Cabeza Nebulosa II 


Acrylic on paper, 40 x 35 cm. 2015 
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Fig. 120 


62.- The feeling of being always being out of place and then the 
need of being somewhere, alone. 


62.- La sensación de estar fuera de lugar, y luego la necesidad de 


Nebulous Head II 


estar en alguna parte, sólo. 


Acrílico sobre papel, 40 x 35 cm. 2015 


Invierno 


Acrylic on paper, 40 x 35 cm. 2015 


Fig. 121 


Acrilico sobre papel, 40 x 35 cm. 2015 


Winter 
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63.- Las ideas sobre pintura estando en modo cannabis solo 


contirman el desastre. 


Fig. 122 


Acrilico sobre papel, 65 x 50 cm. 2016 


Pintura Sativa 


Sativa Painting 


Acrylic on paper, 65 x 50 cm. 2016 


63.- Ideas about painting while on cannabis only confirm the 


disaster. 


64.- Un cactus costero de la región central, sobreviviendo a duras 
penas, se nutre del agua que capta en las mafianas, pareciera 
que apenas le alcanza. Dos personajes se hacen presentes en 
la escena y deciden darle una mano. Cercenan la cabeza de la 
planta, rescatando la zona más verde, para luego situarla en su 


bello jardín ornamentado de cactáceas chilenas. 


Los Coleccionistas 


Acrylic on paper, 65 x 50 cm. 2016 


Acrílico sobre papel, 65 x 50 cm. 2016 


'The Collectors 


64.- A coastal cactus of Chile's central region, hardly surviving, 
is nourished by the water it gathers in the morning, it looks 
like its barely enough. Two characters are present in the scene 
and decide to give it a hand. The cut the head of the plant, 
rescuing the greenest part, to plant it later in their beautiful 
garden, ornamented with varieties of Chilean cacti. 


65.- E] Pollo es la pintura ampliada de un escupitajo congelado en 


el suelo del Jardín de Plantas de París. 


Fig. 124 


Acrílico sobre papel, 50 x 40 cm. 2011 


El Pollo 


65.- E] Pollo is the blown-up painting of a frozen gob of spit in 
the Parisian Jardin des Plantes. 


Acrylic on paper, 50 x 40 em. 2011 


'The Gob of Spit 


Pintura 


Acrylic on paper, 50 x 40 cm. 2011 


Painting 


66.- I remember being very excited when I did these paintings. 
The truth is I was going through a very good moment. The 
results are plain to see. 


66.- Recuerdo que estaba muy entusiasmado cuando hice estas 
pinturas. Lo cierto, es que no pasaba por un buen momento. El 
resultado salta a la vista. 


Acrílico sobre papel, 50 x 40 cm. 2011 
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67.- También, pintar una piedra no significa nada. 


Fig. 126 


Acrílico sobre papel, 50 x 40 cm. 2011 


Acrylic on paper, 50 x 40 cm. 2011 


Granite Ignea Plutónica 


Granito Ignea Plutónica 


67.- Also, to paint a Stone doesn't mean anything. 


Fig. 127 


Tritón 


Acrylic on paper, 50 x 40 cm. 2011 


Acrílico sobre papel, 50 x 40 cm. 2011 
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Eros es Cupido Lagunas Mentales 


69.- Aunque, algunas preferencias son también problemas 
68.- Prefiero la discreción de una pequeña pintura a la elocuencia asumidos. 


obscena de la mo intalidad. - 
obscena de la monumentalidad Acrylic on paper, 50 x 40 cm. 9011 


Acrylic on paper, 50 x 40 cm. 2011 
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Mental Lagoons 


Eros is Cupid 


69.- Even though, some preferences are also assumed issues. 


68.-I prefer the discretion of a small painting tan the obscene 


Acrílico sobre papel, 50 x 40 cm. 2011 1] eloquence of monumentality. Acrílico sobre papel, 50 x 40 cm. 2011 


Tebo 


70.- Tarde de perros, eso es lo que recuerdo. Tebo era un quiltro 
Papudo ladrador, intratable. Diagnosticado con epilepsia fue una 
pesadilla, siempre. Lo pinté tantas veces. 
Acrylic on paper, 50 x 40 cm. 2011 


Acrylic on paper, 50 x 40 cm. 2011 
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70.- Dog day afternoon, this is what I remember. Tebo was a 
barking mongrel, an untreatable dog diagnosed with epilepsy. 
It always was a nightmare. I painted him several times. 


Acrílico sobre papel, 50 x 40 cm. 2011. | Acrilico sobre papel, 50 x 40 cm. 2011 
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Encierro, enclaustramiento e inmovilidad 


Las pinturas de la exposición El Autodidacta son, en 
su mayoría, primeros planos truncados. El motivo de 
la barrera es omnipresente y la reclusión de la mirada, 
patente. Reflexionemos. El objeto, ya sea una roca, una 
caleta, una pequeña piedra, un tronco, o una zona de 
agua, como en Estilo Marga Marga, Paraíso Fiscal, 
Nave de los Escultores, La Roca, Tatio, entre otros, 
es representado sistemáticamente en agrandamientos 
truncados. La mirada es atrapada y canalizada por el 
objeto, cuando en la vida real esta mirada se habría 
paseado libremente, sobrevolando las inmensidades 
chilenas, el pacífico o la cordillera. De este país de 
notables espacios, recorrido por turistas del mundo 
entero, Oyarzün sólo nos ofrece muestras agrandadas 
que obturan la mirada. 


Fig. 132 


Confinement, retreat and immobility 


Most of the paintings in Autodidact are truncated 
close-ups, the motif of the barrier is omnipresent and 
confinement of the gaze is patent. Let’s think about 
this. The object, be it a rock, a small cove, a little 
stone, a trunk or a zone of water, like those in Estilo 
Marga Marga, Paraiso Fiscal, Nave de los Escultores, 
La Roca, Tatio, and others, is systematically 
represented in truncated enlargements. The gaze is 
caught and canalized by the object, when in real life 
this gaze would've strolled freely, flying over Chilean 
immensities, the Pacific or the Andes. From this 
country of notable spaces, visited by tourists from all 
over the world, Oyarzün only offers enlarged samples 
that seal the gaze. 


Paraiso Fiscal (detalle) 


Tax Haven (detail) 


Ocurre lo mismo en el tánel del Autodidacta. La 
aspiración de la perspectiva es poderosa pero el plano 
elegido hace que los muros y las vigas recluyan la 
mirada. El cielo apenas es visible. Encontraremos, de 
igual manera, esta técnica de libertad contrarrestada, 
que en términos plásticos llamaremos caducidad del 
espacio pictórico, en su serie Piedras de Chile, 
Ecosistema, Estilo Marga Marga, etcétera. Las rutas 
que atraviesan el país de norte a sur en millones de 
kilómetros son reducidas a sólo algunos metros. El 
viaje empieza mal. 


Estilo Marga Marga 


Acrylic on paper, 65 x 50 cm. 2017 


Fig. 133 


Acrílico sobre papel, 65 x 50 cm. 2017 


Marga Marga Style 


The same happens with his tunnel Autodidacta. The 
aspiration of perspective is powerful but the chosen 
plane imprisons the gaze with walls and beams. The 
sky is barely visible. Likewise, we'll find this technique 
of freedom being countered, which in plastic terms 
les like 


we'll call caducity of pictoric space, in ser 
Piedras de Chile, Ecosistema, Marga Marga Style, etc. 


= The routes going through the country's thousands of 


miles are reduced to only a few meters. The journey 
begins badly. 


En Busca del Tiempo Perdido roza la caricatura, En Busca del Tiempo Perdido 


así como su esquina de pared. La mirada, al igual que Rincón del Autodidacta (Taller) 71.- Mi taller actual, es una pieza pequefia de 12 m2. La anterior 
la máquina, están atrapadas cual ratones cavando su tenía 16 m2. Alguna vez mi creación se desarrollaba en 9 mt2, 
muro; sin embargo, una vía de escape nos reconforta: y así retrospectivamente. Siempre he trabajado en espacios 


un pequefio agujero en la esquina del muro, es un pequefios. Esto es lo que digo muchas veces cuando me 
alivio. No podemos evitar sonreír. La pintura de 
Oyarzün es intensa, aprisiona la mirada a causa de su 
composición formada por agrandamientos y 


truncamientos, pero la libera con el humor. 


Acrylic on canvas, 80 x 70 cm. 9017 A ` he s 
y > preguntan de por qué la fragmentación de mi obra. 


Acrylic on paper, 65 x 50 cm. 2016 
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Fig. 135 


Fig. 134 


The Autodidact’s Corner (Studio) 


En Busca del Tiempo Perdido” grazes caricature 
like it grazes the corner of the wall. The gaze and the 


machine are trapped like mice digging a hole; however, = a 
° i ap} : 55 5" 71.- My current studio is a small 12 square meters room. The last 


an escape route comforts us: a tiny hole in the corner 


T— one was 16 square meters. In the past my creative work 
In Search of Lost Time of the wall, it's a relief. We cannot help but smile. happened in a 9 square meters room. I've always worked in 
Oyarzún's painting is intense; it imprisons the gaze small spaces. This is what I say most of the times I'm asked 
because of its composition formed by enlargements about the fragmentary nature of my work. 


Acrílico sobre tela, 80 x 70 cm. 2017 — and truncations, but liberates it through humor. Acrílico sobre papel, 65 x 50 cm. 2016 


A esta reclusión de la mirada, a través del cierre del 
plano pictórico, se añade un motivo, un motivo que 
significa encierro, este motivo es la valla o la reja, 
dependiendo del caso. Las encontramos, por ejemplo, 
en Mirador de Los Artistas: en ésta el título evoca el 
enclaustramiento del artista; en El Autodidacta en la 
Exposición Universal de París, un retrato del artista 


Acrylic on canvas, 160 x 130 cm. 2017 


petrificado y encerrado; en Abarca Caleta (ver figura 
4), donde la piedra, la vista a la caleta, y las zonas 
urbanas son casi elegidas sistemáticamente por la 
presencia de barrotes, de aspecto menos protector que 
penitenciario. La reclusión de la mirada en los planos 
agrandados y truncados se multiplica por el encierro 
de un imaginario bloqueado por los barrotes pintados. 


El Autodidacta en la 
Exposición 
Universal de París 


The Autodidact in Paris 
Universal Exhibition 


To this imprisonment of the gaze through the 
closing of the pictoric plane, a motif is added; a motif 
that means confinement, this motif is the fence or 


+ the grille, depending on the case. For example, we 
g E 


find them in en Mirador de los artistas, here the title 
recalls the artist retreat; in El Autodidacta en la 
Exposición Universal de París, a self-portrait of the 
artist petrified and locked up; in Abarca Caleta (see 


Acrílico sobre tela, 160 x 130 cm. 2017 


figure 4), where the stone, the gaze, the sight of the 
small cove and the urban zones are almost 
systematically elected by the presence of bars, that 
look more penitentiary than protective. The 
imprisonment of the gaze in the enlarged and 
truncated planes is multiplied by the confinement of 
an imaginary blocked by painted bars. 


Volvamos a sus motivos de predilección: piedras, 
troncos, animales. Oyarzün anima lo inanimado y 
petrifica lo vivo, jugando con la confusión. Sus piedras 
y sus raíces son dibujadas de tal manera que podemos 
reconocer una boca, un ojo, una dentadura (ver figura 
137-138-139). 


Fig. 187 


Acrílico sobre tela, 80 x 70 cm. 2017 


Critical Mass 


Masa Crítica 


Acrylic on canvas, 80 x 70 cm. 2017 


Let's return to his preferred motifs: stones, trunks, 
animals. Oyarzün animates the inanimate and petrifies 
living things, playing with confusion. His stones and 
his roots are drawn in a way that we might recognize a 
mouth, an eye or teeth. (137-138-139). 


Los huecos y las abolladuras se vuelven biomorfos, 
casi movedizos. Estas masas monstruosas y oníricas, 
amuralladas en planos agrandados, rodeadas de 
barrotes, invadidas por geometrías, parecen ser 
prisioneras del espacio pictórico que Oyarzün les 
designa. 


Fig. 138 


Acrílico sobre papel, 65 x 50 cm. 2016 > 


Tatio 


Acrylic on paper, 65 x 50 cm. 2016 


Holes and dents become biomorphs, almost moving. 
These monstrous and oneiric masses, walled up in 


enlarged planes, surrounded by bars, invaded by 
geometries, seem to be prisoners of the pictoric space 
Oyarzún appointed for them. 


Implantologia 


Acrylic on paper 40 x 50 cm. 2011 


Fig. 189 


72.- The only person able to recognize what this painting 
represented was a dentist. These are the worn down teeth of 
a sea lion. 


Implantology 


72- La ünica persona que supo reconocer lo que representaba esta 
pintura fue un dentista. Son los dientes desgastados de un lobo 
marino. 


Acrílico sobre papel 40 x 50 cm. 9011 


En cambio, lo vivo es despojado de su movimieto, es 


petrificado, mineralizado. La inmensa almeja 


descontextualizada se vuelve piedra, y se une a la serie "77" E 
de los minerales de Chile a causa de la similitud del 


procesamiento de la superficie. 


“Choromytilus Chorus (Molina, 1782), 
El Choro Zapato” 


Fig. 140 


Acrílico sobre papel, 65 x 50 cm. 2016 


Fig. 142 


Acrílico sobre papel, 32 x 13 cm. 2016 


Fig. 141 


Lithophaga teres chilensis 
(Philippi, 1846) 


Acrylic on paper, 65 x 50 cm. 2016 


Mytilus Galloprovincialis 2 


Acrylic on paper, 32 x 13 cm. 2016 


On the other hand, living things are stripped of 
movement, petrified, mineralized. An immense 


decontextualized clam becomes a stone and joins the 
Chilean minerals series because of the similarity of 
the surface treatment. 


Piedras de Chile 


Acrylic on canvas 30 x 30 cm. 2017 


Fig. 143 


73.- Stones: to gather, throw, move, give, sell, buy, decorate, 
observe, study, collect, paint, among other things. 


Stones of Chile 


73.- Piedras: juntar, tirar, mover, regalar, vender, comprar, decorar, 


"var, estudiar, coleccionar, pintar, entre otras cosas. 


Acrílico sobre tela 30 x 30 cm. 2017 


Acrylic on canvas 30 x 30 cm. 2017 


Fig. 144 


Acrílico sobre tela 30 x 30 cm. 2017 


Piedras de Chile 


Stones of Chile 


Mytilus Galloprovincialis 3 Brachidontes Erosa Chilensis 


Acrílico sobre papel, 32 x 25 cm. 2016 


Fig. 145 Fig. 146 


Fig. 147 Fig. 148 


Mytilus Pictórica Modiolus Autodidacta 
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Fig. 149 Fig. 150 


Mytilus Galloprovincialis 5 


Modiolus Modiolus 
Acrilico sobre papel, 32 x 25 cm. 2016 


La momia, que debería contar los afios 
incansablemente, como sugiere el titulo, es el colmo de 
la mineralización de lo viviente. La Langosta 
Cordillerana (ver figura 156) está recubierta por las 
mismas formas circulares que el mineral sobre el cual 
descansa, su caparazón fue trabajado con las mismas 
líneas blancas en fondo café del milodón de Puerto 
Natales. 


Acrylic on paper, 65 x 50 cm. 2016 


Fig. 151 


74.- An dissatisfaction that persists in time. 


Cinco Mil Uno, Cinco Mil Dos, Cinco 
Mil Tres a.C Momia Es 


74.- Una insatisfacción que persiste en el tiempo. 


75.- Continuar a ninguna parte. 
76.- No llegar nunca. 


77.- Pero irse a tiempo. 


Five Thousand and One, Five Thousand and Two, 
Five Thousand and Three a.C Momia es 


Este perezoso terrestre parece haber sido fabricado 
con la misma roca que lo rodea, impresión reforzada 
por la ejecución del pintor. Los rasgos de su pelaje 
fueron exagerados, en particular a nivel del brazo 
izquierdo; estos remiten, por su trazado, a las rocas 
del fondo, pero por su tonalidad clara, remiten a los 
vibrantes pigmentos que Oyarzün deposita en sus 


lienzos cuando resalta el brillo de sus rocas y espumas. 


Pequefios puntos en la entrepierna del animal se 


Acrylic on canvas, 150 x 120 cm. 2018 


Fig.159 


confunden con el suelo, en cuanto a las garras, por 
haber sido pintadas con el mismo acrílico negro, son 
asociadas a las mismas piedras de la derecha 
inexistentes en la realidad. Pero no hay que olvidar 
que Oyarzün pinta la fotografía de la escultura, de un 
ser vivo desaparecido hace cinco mil afios, el ojo podría 
dejarse engañar: ¿es un objeto o está vivo? El arte se 
convierte en una contradicción viviente. 


Acrílico sobre tela, 150 x 120 cm. 2018 


Puerto Natales 


75.- Continuing onwards to nowhere. This terrestrial sloth looks like it's been made with Small points in the animal’s crotch are confused with 


76.- Never arriving. the same rock that surrounds him, an impression that’s the ground, while the claws, since they were painted 
reinforced by the painter's execution. The features of with the same black acrylic, are associated with the 
his fur have been exaggerated, particularly at the level same non-existent stones on the right. But we mustn't 
of its left arm; these reminds us of the rocks in the forget that Oyarzün paints the photography of the 
sculpture, of a living being that disappeared five 
thousand years ago, the eye might deceive us: Is that 


an object or is it alive? Art becomes a living 


77.- But leaving just in time. . : 
A mummy that should be counting years tirelessly, 


as the title suggests, epitomizes mineralization of the 
living. Langosta Cordillerana (156) is covered by the 
same circular shapes of the mineral on which it rests. 


background but, because of its clear tones, also 


reminds us of the vibrant pigments that Oyarzün 


Its carapace was worked with the same white lines on 
the brown background of Puerto Natales mylodon. 


leaves on his canvasses when he emphasizes the 


Acrílico sobre papel, 65 x 50 cm. 2016 glimmer of his rocks and foams. contradiction. 
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Lo mismo ocurre con el lobo marino: ¢ser vivo 
descansando o intento de cadaver fallido a nada de 
la putrefacción? Todos estos seres vivos están solos, 
solos en el fondo de un lienzo, aislados entre desechos 
inmundos. 


Fig. 152 


Acrílico sobre tela, 30 x 30 cm. 2017 


Ley de Pesca Biología y Química 


Acrylic on canvas, 30 x 30 cm. 2017 


Fig. 154 


Fishing Law 
78.- To keep on painting, more than a form of resistance, is a wise 
The same happens with his sea lion: is it resting or way to retire. 
is it a beached corpse about to decompose? All these 79.- However, painting will go on existing, for its own delight. 


living beings are alone, alone in the background of a 
canvas, isolated among disgusting waste. 


Acrylic on paper, 50 x 40 cm. 2011 


Biology & Chemistry 


78. Seguir pintando, más que una forma de resistir, es una sabia 
manera de retirarse. 

79.- Como sea, la pintura seguirá existiendo, para deleite de sí 
misma. 


Acrilico sobre papel 50 x 40 cm. 2011 
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80.- Aunque suene trillado, esto no es una reineta. 
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Fig. 155 


Acrilico sobre papel, 65 x 50 cm. 2016 


Reineta, Pez Hacha (Brama Australis) 


Acrylic on paper, 65 x 50 cm. 2016 


80.- Although it sounds like old news, this is not a reineta. 


Langosta Cordillerana 


Fig. 156 


Mountain Lobster 


Acrylic on canvas, 30 x 25 cm. 9017 


Acrílico sobre tela, 30 x 25 cm. 2017 


163 


164 


Incluso los paisajes de Oyarzün están petrificados. 
Lo vibrante de los paisajes del sur, cruzados por los 
vientos, quedó inmovilizado en los acrílicos del pintor. 
De nuevo casi al limite de la abstracción en Escuela de 
Barbizon de Chiloé, el trabajo del camino es 
prácticamente abstracto, muy cercano a Horas Extras 
pero en tonalidades grises a causa del apilamiento de 
trazos rectos horizontales, lo mismo sucede con la 
colina verde del fondo, mientras que las esferas verdes 
de los árboles fueron acabadas por masas verdes 
conjugando dos o tres colores, negando el modelado 


falta de nieblas, de manera irreal, y de esto se 
desprende una sensación de petrificación, de 
estilización, un poco más y gana la abstracción. En 
Aguas Andinas, el acabado de los árboles es igual en 
cada uno, prácticamente esquematizado por 
horizontales estrías ocres. ¿Y qué decir de los paisajes 
urbanos, fijados por planitudes cromáticas, atravesados 
por sólidas barras de colores, puntuadas por esferas de 
luz, cuyo cielo es trabajado cual abstracción (ver figura 
35)? no hay zonas brumosas, prácticamente sin falta de 
definición. Todo le es ofrecido a la inquisidora mirada. 


Y si hay imprecisión, es para colocar alguna 
inmundicia o alguna curiosidad informe pero onírica. 
En Residencia, ¿qué es lo que encarna esa luminosa 
mancha en forma de manzana cortada? ¿Los 
pigmentos rojos y negros sugieren un jarrón, una flor? 
El espejo devuelve reflejos deformados, en cuanto al 
motivo sugerido a la derecha, el imaginario del 
observador puede interpretarlo como una figura 
enmascarada y pesadillesca. Lo mismo ocurre con el 


motivo de la derecha en Última Parada, ¿Deberíamos 
ver alguna clase de cangrejo petrificado? (ver figura 
29). Las petrificaciones de Oyarzún, y la reclusión de la 
mirada y del motivo, son contrarrestadas por 
elementos irreverentes, por un detalle onírico, algún 
título desfasado, una cita, por cantidad de referencias a 
elementos externos al cuadro, creando entre el pintor 
y su espectador una connivencia, una alegre 
complicidad. 


Residencia 


tridimensional y el sfumato de la escuela de Barbizon 
justamente. Todo está fijado, a falta de modelado, a 


Fig. 157 


Aguas Andinas 


Acrylic on paper, 70 x 50 cm. 2017 


Even Oyarzún's landscapes are petrified. The 
vibrancy of the southern landscapes, crossed by 
winds, is solidified in the painter's acrylics. Again, 
almost at the brink of abstraction in Escuela de 
Barbizon de Chiloé, the road is almost abstract, very 
close to Horas Extras but in grey tones because of the 
pile of horizontal straight lines. The same happens 
with the green hill in the back, while the green 
spheres of the trees were finished by green masses 
with two or three colors, denying tridimensional 
modeling and the sfumato of the very Barbizon School. 
Everything is set, lacking modeling, lacking mist, 


Acrílico sobre papel, 70 x 50 cm. 2017 


unrealistically, and this gives off a feeling of 
petrifaction, of stylization, a little more and 
abstraction would win. In Aguas Andinas, the finish 
of the trees is the same in each one, practically 
schematized by horizontal ochre stretch marks. What 
can be said of urban landscapes, fixed by 

chromatic flatness, crossed by solid color bars, 
punctuated by spheres of light whose skies are painted 
like an abstraction (see figure 35), there are no foggy 
zones, practically no lack of definition. Everything is 
offered to the inquisitive gaze. 


Acrylic on paper, 70 x 60 cm. 2015 


Fig. 158 


Residency 


And if there’s imprecision, it’s being used to add 
some filth or some shapeless but oneiric curiosity. In 
Residencia, what does that luminous stain shaped like 
a cut apple embodies? Red and black pigments suggest 
ajar, a flower? The mirror gives us back deformed 
reflections. As for the motif suggested on the right, 
the imaginary of the observer may interpret it as a 
masked nightmarish figure. The same happens 


Acrílico sobre papel, 70 x 60 cm. 2015 


with the motif on the right of Ültima Parada, should 
we see some kind of petrified crab? Oyarzún's 
petrifaction and the confinement of gaze and the 
motif are counteracted by irreverent elements, an 
oneiric detail, a quirky title, a quote, the amount of 
references to elements outside the painting, creating 
between the painter and its spectator a happy 
complicity. 
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Efectivamente, en medio de sus paisajes de inmóvil y 
franco realismo, se pasea un coyote luminoso, mascota 
o avatar, que encontramos en otras pinturas (ver Selfie Landscape II 
figuras 159-54-35-36), al punto de preguntarnos si Selfie Landscape I (Atacama) (Alto del Naranjo) 
esta noche (ver figura 38) no alberga en esos nudos 
alguna otra creatura proveniente del imaginario del 
artista. El humor y la ironía contrarrestan la dureza 
del encierro mediante las rejas, los truncamientos, los 
agrandamientos, liberan después de haber aprisionado. 


Acrylic on paper 70 x 60 cm. 2015 


81.- Es probable que los artistas 
visuales estén hace rato 
en otra parte. Los buenos 
pintores están aquí 


Acrylic on paper 70 x 60 cm. 2015 


81.- It's possible that visual 


: Fig. 160 
artists have been elsewhere 


for a while now. Good 
painters are here. 
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Selfie Landscape III 
(Alto del Naranjo) 


Fig. 159 


In effect, in the middle of his landscapes of franc 
and immobile realism, a luminous coyote is passing 
by, a pet or an avatar we find in (figures 159-54-35- 
36), until we ask ourselves if that night (see figure 
38) doesn't harbor some other creature coming from 
the artist's imaginary. Humor and irony counteract 
the harshness of the imprisonment behind bars, the 
truncations, the enlargements, they emancipate after 
Acrílico sobre papel 70 x 60 cm. 2015. ——— — — they've imprisoned. Acrílico sobre papel 70 x 60 cm. 2015 
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Fig. 162 


Fig. 168 


Acrylic on paper 70 x 60 cm, 2015 


Acrilico sobre papel 70 x 60 cm. 2015 


Selfie Landscape IV 
(Alto del Naranjo) 


Selfie Landscape V 
(Alto del Naranjo) 


Triángulo del Litio 


Fig. 164 


82 


Acrylic on paper, 65 x 50 cm. 2016 


Lithium Triangle 


82.- As I was walking, photographing Atacama's Salt Flat. Three 


kilometers away SQM was consolidating, one more time, their 


shady business. 


-- Mientras paseaba, fotografiando el salar de Atacama tres 


kilómetros y medio más allá SOM consolidaba, una vez más, 
sus turbios negocios. 


Acrílico sobre papel 65 x 50 cm. 2016 
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84.- Esta mariposa nocturna la encontré viva una mafiana, hace 


83.- La pintura puede ser una contra imagen, o un contra veneno, años, en una plaza de Vitacura. Intenté protegerla, murió. La 

como decía mi amigo Iván Godoy. Una respuesta, casi guardé durante afios en una cajita de metal 

Davis dan . Nocturama II 

invisible, a tanta tontera. 

rílic re tela, 65 x 50 cm. 2015 : 
Acrílico sobre tela, 65 x 50 cm. 2015 Nocturna de Chile 
Acrílico sobre tela, 150 x 190 cm. 2018 
4 ‘ 
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1 1 
Fig. 165 Fig. 166 
By Night in Chile 
83.- My friend Iván Godoy used to say that painting can be a 84.- I found this night butterfly alive one morning, a couple of 
counter image or a counter poison. An almost invisible answer years ago, in a square in Vitacura. I tried to protect it, but it 
to all this nonsense. died. I kept it for many years in a little metal box. 
Acrílico sobre tela, 150 x 120 cm. 2018 | ——————— Acrílico sobre tela, 65 x 50 cm. 2015 
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Inserción de textos y títulos 


Sin embargo, el dictador-artista, o superyó 
autodidacta, se dejó infiltrar. La palabra dictador viene 
del latín dictare, “el que dicta". Parecía que Oyarzún 
sólo se había dejado dictar por una sola voz, la suya, 
identificada a un superyó estético. Excepto que nunca 
está del todo solo en su taller, la radio suena, 
transmitiendo las noticias del mundo exterior, y en 
particular, de la política interna chilena. Las 
incrustaciones de textos en forma de tags sobre los 
lienzos son la prueba, funcionando como tatuajes. 


Fig. 167 


Reserved Contributions (detail) 


Title insertion and titles 


Nevertheless, the dictator-artist, or autodidact 
superego, has let himself be infiltrated. The word 
dictator comes from the latin dictare, “he who 
dictates”. It seemed like Oyarzün had been hearing 
the dictates of a voice, his own, identified with an 
aesthetic superego. Except that he is never completely 
alone in his studio, the radio is on, transmitting news 
from the outside world, particularly, Chilean internal 
politics. The incrustation of text in the form of tags 
on the canvasses are the proof, they work as tattoos. 


Aportes Reservados (detalle) 


Retrocedamos un poco: la composición pictórica, el 
motivo de barrotes y las petrificaciones, le transmiten 
la reclusión del yo creador al observador. Pues bien, 
estas inscripciones son un vínculo directo con el 
exterior, citan escándalos locales, financieros o 
políticos. Tomemos el caso de Aportes reservados 
donde se puede leer “SQM”, “Milicogate”, “Mopgate”, 
“Caso Penta” y “Caval”, entre otros. Estas inclusiones 


textuales aluden al aislamiento estético del pintor y del .... 


observador. Michel Fried hablaría de teatralidad, yo 
prefiero hablar de no-alienación. Oyarzün reconoce la 
presencia de lo político y de lo económico, pero en sus 
tropiezos no son más que pantomima gráfica. Jamás se 
podrá afirmar totalmente autoridad alguna, o incluso 
escándalo alguno, en un Oyarzün escéptico. 


Fig. 168 


The Autodidact (detail) 


El Autodidacta (detalle) 


Let's go back a bit: the pictoric composition, the 
motif of bars and petrifactions transmit the creative 
ego's reclusion to the observer. Well, these 
inscriptions are a direct link with the exterior, quoting 
financial and political local scandals. Let's look at 
the case of Aportes reservados where you can read: 


` “SQM”, “Milicogate”, “Mopgate”, “Caso Penta” y 


“Caval”, among others. These textual inclusions allude 
to the aesthetic isolation of the painter and the 
observer. Michel Fried would speak of theatricality, 
but I'd rather speak of non-alienation. Oyarzún 
recognizes the presence of politics and economy, 

but these misdemeanors are nothing but graphic 
pantomime. There can never be an affirmation of total 
authority or scandal with the skeptic Oyarzün. 
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Estos graffitis no son realistas en el sentido de que 
no existen en el paisaje real que pintó Oyarzún. Hace 
el tagging de su propio lienzo, se erige como anarquista 
de su espacio pictórico, se lo apropia cual 
transgresor. Su lienzo está grafiteado, abierto al 
mensaje político por más grotesco que llegue a ser. 
Pero estas inscripciones son recuperadas por este 
mismo espacio ilusionista ya que se amoldan a la 
perspectiva de los muros pintados, forman parte de 
la farsa de la ilusión. De esto resulta un constante e 
irónico diálogo entre representación y realidad. 


Acrílico sobre papel, 65 x 50 cm. 2016 


ri 


No + AFP 


Acrylic on paper, 65 x 50 cm. 2016 


These graffiti aren't realistic in the sense that they 
don't exist in the real landscape painted by Oyarzún. 
He does the tagging in his own canvas, he raises 
himself as an anarchist in his pictoric space, and he 
appropriates it like a transgressor. His canvas is 
graphitized, open to the political message, as 
grotesque as it may get. But these inscriptions are 
recuperated by the same illusionistic space since they 
adjust to the perspective of the painted walls; these 
are a part of the farce of illusion. The result is a 
constant and ironic dialogue between representation 
and reality. 


Los títulos de las obras son por sí solos obras 
poéticas: combinados con la imagen, ofrecen una vía 
de escape a la reclusión estética. Aligeran, con su 
humor, la opresión que los lienzos podrían imponer. 
Su funcionamiento es casi sistematizable. Ch.Ato con 
las Artes, es la fusión entre "estar chato", que es estar 
fastidiado en Chile, y Ch.Aco, la feria internacional de 
arte en Santiago. Y Tu Patio de Flores Bordado, Llegó 
Marzo, títulos románticos, dulces, graciosos, referencia 
literaria o popular, respetables sobre todo cuando se 
trata de una paráfrasis del himno nacional, 
irreverentes en ocasiones, que ridiculizan la imagen 
pintada. 
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Ch.ATO - Fed up with Arts 


Acrílico sobre papel, 65 x 50 cm. 2017 


Acrylic on paper, 65 x 50 cm. 2017 


Ch.ATO con Las Artes 
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The titles of the paintings are poetic works 
themselves, but when combined with the image they 
offer an escape route from aesthetic confinement. With 
humor they lighten the oppression imposed by the 
paintings. Their inner workings are almost 
systematizable. Ch. ATO con las Artes is the fusion of 
"estar chato", which in Chile means to be fed up and 
Ch.Aco, an international art fair in Santiago. Y Tu 
Patio de Flores Bordado and Llegó Marzo, are 
romantic, sweet, funny titles with literary or popular 
references, respectable when they paraphrase Chile's 
national anthem, irreverent on occasions, when they 
ridicule the painted image. 


Ultima Parada 
(detalle) 


Como vimos, la ironía desuella a la autoridad, y aquí 
lo hace doblemente, interna y externamente. En otras 
palabras, la ironía neutraliza la autoridad estética de 
un arte puro, obligándola a entrar en contacto con 
eventos externos y la fuerza a abandonar su torre de 
marfil, ya que el título atribuido a la imagen crea 
connotaciones que no remiten al campo estético. Al 
mismo tiempo, esta ironía neutraliza la autoridad 
externa a la que remite el título: el Estado, la feria del 
arte, la municipalidad, etcétera. Tomemos algunos 
ejemplos, cada lector tiene, recordando a Barthes, su 
propia interpretación de los textos y de las imágenes. 


Ültima Parada y Corazón en Llamas estetizan e 
ironizan por sus títulos los dramas de la historia 
contemporánea chilena. Oyarzün no se deja llevar por 
un romanticismo obscuro, ni por el drama: estetiza, 
articula, iconiza la historia nacional sin pathos sino que 
con ezroneía, ironía en griego. Pues ezroneía significa 
"acción de interrogar fingiendo ignoracia": el 
cuestionamiento en los griegos es fuente de 
conocimiento, la ironía de Oyarzün es, pues, un 
conocimiento fingiendo ligereza. Pero saber es poder, 
su ironía lleva a la victoria sobre la historia. 


Y a continuación, Nos Habíamos Amado Tanto, 
título de la película de culto de Scola donde tres 
hombres se enamoran de una mujer llamada Luciana. 
¿Qué descubrimos bajo el mismo título? Tres hombres 
de cuerpos truncados, y en el centro, a modo de 
amante, una masa rosa y viscosa desparramada en 
sábanas azules, la Luciana de Oyarzün es un calamar 
gigante. Tan irrisorio como la mítica escena del parto 
del alien-calamar de Hombres de Negro, y en un 


ámbito aün más artístico, nos recuerda a la estampa 
japonesa de Hokusai, Los Pulpos y la Buceadora, más 
conocida como El Sueño de la Esposa del Pescador, 
título que funciona irónicamente tal y como el de 
Oyarzún, donde contemplamos a una mujer 
amorosamente penetrada por los tentáculos de un 
gigantesco cefalópodo; bien hubiera podido llamarse 
Nos habíamos Amado Tanto. 


Acrylic on canvas, 80 x 70 cm. 2017 


Nos Habíamos 
Amado Tanto 


Fig. 171 


As we can see, irony flays authority, but it’s flayed 
both internally and externally. In other words, irony 
neutralizes the aesthetic authority of pure art, forcing 
it to come into contact with external events and 
forcing it to abandon its ivory tower, since the title 
attributed to the image creates connotations that don't 
refer to the aesthetic field. At the same time, this irony 
neutralizes the external authority referred in the title: 
the State, the art fair, the municipality, etc. Let's see a 
few examples. Every reader has, remembering Barthes, 
its own interpretation of texts and images. With their 


titles Ultima parada and Corazón en llamas 
aestheticize and ironize the dramas of Chilean 
contemporary history. Oyarzün isn't carried away by 
dark romanticism or drama, he aestheticizes, 
articulates and iconizes national history without 
pathos but with ezroneía, irony in greek. Ezroneía means 
"the action of interrogating while faking 

ignorance": for the Greeks questioning was a source 
of knowledge, then, Oyarzün's irony is knowledge 
faking lightness. But since knowledge is power, his 
irony leads us to the victory over history. 


Last Stop 
(detail) 
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We All Loved Each 
Other So Much 


Next, Nos Habíamos Amado Tanto, uses the title of 
We All Loved Each Other So Much, the cult movie by 
Ettore Scola where three men fall in love with a 
woman named Luciana. What do we discover under 
the same title? Three men with truncated bodies and, 
in the middle, as a lover, a pink viscous mass spread 
over blue sheets. Oyarzún's Luciana is a giant squid. 
As risible as the mythical birth of the alien squid in 


Acrílico sobre tela, 80 x 70 cm. 2017 


Men in Black and in an even more artistic 
environment, reminds us of the Japanese stamp by 
Hokusai Diving. Girl With Octopus, best known 

as 'The Dream of the Fisherman's Wife, a title that 
works ironically, just like Oyarztin’s, where we see a 
woman lovingly penetrated by the tentacles of a giant 
octopus. A painting that well could have been titled 
We All Loved Each Other So Much. 


a 


Si Oyarzün pasea su pincel desde el norte hasta el 
sur de Chile, desde lugares icónicos hasta los menos 
emblemáticos, nos introduce, ante todo, a una historia 
de la pintura, la de la liberación del observador que ya 
no es obligado a permanecer en una posición frente a 
la pintura. Oyarzün frustra los dogmas, él funciona por 
afirmación y retracción. Polifónica, su pintura procede 
de lo experiencial y no de una teoría restrictiva, de ahí 
provienen sus geometrías descaradamente esparcidas 
sobre el lienzo que, de lo contrario, sería figurativo. 
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Acrílico sobre tela, 80 x 70 cm. 2017 


Run Run Went up North 


Run Run se Fue pa'l Norte 


Acrylic on canvas, 80 x 70 cm. 2017 


When Oyarzün makes his paint brush travel from 
the north to the south of Chile, from the most iconic 
places to the less emblematic, he introduces us, above 
all, to a history of painting, the history of the 
liberation of the spectator, since he is no longer 
forced to stay in one position in front of the painting. 
Oyarzün frustrates the dogmas, he works through 
affirmation and retraction. His polyphonic painting 
derives from experience, not from a restrictive theory. 
That's the origin of his geometries, shamelessly 
scattered across the canvas, which otherwise would be 
figurative. 


Entrar en su pintura es infiltrar el imaginario de 
un poeta que colecta, cual trapero baudeleriano, los 
desechos de nuestras sociedades, que deja ver aquello 
que no estaba destinado a ser visto, y que rodea con 
barrotes su motivo y a su observador, lo encierra para 
liberarlo atin mejor con una sonrisa, con una talla, 
como diríamos en Chile. Incluso osa introducir en su 
máquina estética sujetos polémicos; lo mundano, lo 
trivial es su segunda materia. Oyarzün presiente que la 
libertad de los pinceles es un asunto de negociaciones, 
negociaciones con un yo enjuiciador, con una exigente 
historia del arte, con un país cambiante. Alegres 
negociaciones brillantemente llevadas a cabo. 


Patio Wullf 


Acrylic on paper, 65 x 50 cm. 2017 


Acrílico sobre papel, 65 x 50 cm. 2017 


Wullf Garden 


'To enter his painting is to infiltrate the imaginary 


of a poet who gathers, like a baudelerian ragpicker, 
the refuse of our societies, who lets us see what wasn't 
meant to be seen, who surrounds his motif with bars 
and who locks up his spectator, to free him better, with 
a smile, with a talla, like people say in Chile. He even 
dares to introduce in his aesthetic machine polemic 
subjects; the mundane and triviality is his second 
matter. Oyarzün has a feeling that the freedom of 
paint brushes is a matter of negotiation, negotiation 
with a judgmental ego, with a demanding history of 
art and a changing country. 'These happy negotiations 
are carried out brilliantly. 


86.- El proyecto del Autodidacta contemplaba, entre otras cosas, 


pintar paisaj 
Algunas de estas pinturas a pequefia escala, muestran algunos Región de Atacama I (Altiplano) Región de Atacama II (Altiplano) 
volcanes, que seguramente nadie nunca ha subido. Escalar 


s del norte, específicamente del altiplano. 87.-La pintura ya no es un problema para nadie. 


hasta la cumbre de uno de estos macizos era una idea : - 
` 0 : : rog A Acrylic on paper, 32 x 25 cm. 2018 
fantástica que siempre imaginé como posible de hacer, a la y 
manera de una actividad artística. Pero el proyecto sólo 

contemplaba pintar estos paisajes y eso fue lo que hice. Como 


y rer Da ^i rE SO; ar q 7 1 
sugiere Paul / nne, e 'sgo en arte ha deve 0e ; E & > 
ugiere Paul Ardenne, el riesgo en arte ha devenido en un Acrylic on paper, 32 x 25 cm. 2018 


lugar común, la obra que arriesga ya casi no es posible, 


cayendo rápidamente en la categoría de la convención.(3) 


180 181 


Fig. 176 


86.- The Autodidact Project contemplated, among other things, 
painting landscapes of the north, more specifically, from the 
high plateau. Some of the small scale paintings depict a few 


Atacama Region I (High Plateau) volcanoes that perhaps nobody has ever climbed. To climb to 


the top of one of this rock masses was a fantastic idea that 
ivity. But the Atacama Region II (High Plateau) 


pes and that’s 


I alw 


imagined possible, as an artistic 
project only contemplated painting these land: 
what I did. As suggested by Paul Ardenne, risk in art is now 

common place, the work of risk is almost impossible now and 


has quickly falling under the category of convention. 


87.- Painting is no longer a problem for anybody. 


Acrílico sobre papel, 32 x 25 cm. 2018 ——— — — Acrílico sobre papel, 32 x 25 cm. 2018 


Cordillera de La Sal 


Acrylic on paper, 32 x 25 cm. 2018 


Salt Mountain Range 


88.-Some of the paintings from the north show frames where we 
can see the representation of shapes that resemble crystals. 
These are forms modeled by the incalculable time of erosion. 
The autodidact in the manner of the adventurer painter? 
Investigating, discovering? 


88.- Algunas de estas pinturas del norte muestran encuadres donde 
vemos la representación de formas que parecen cristales, son 
las formas modeladas por el tiempo incalculable de la erosión. 
¿El autodidacta, a la manera del pintor aventurero, 
investigando y descubriendo? 


Acrílico sobre papel, 32 x 25 cm. 2018 


Acrylic on paper, 65 x 50 cm. 2018 


Salt Mountain Range II 


Cordillera de La Sal II 


Acrílico sobre papel, 65 x 50 cm. 2018 
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89.- Ya sabemos, pintar bien no significa nada, salvo que sea para Cordillera de La Sal III 
comercializar la obra. Lo complejo y dificil es hacer una buena Cordillera de la sal IV 
pintura que esté bien pintada. 

Acrylic on canvas, 32 x 25 cm. 2018 


Acrylic on canvas, 32 x 25 cm. 2018 
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Fig. 179 


Salt Mountain Range IV 


: " A A . Salt Mountain Range III 
89.- We know that being a good painter doesn't mean anything, 


unless to commercialize the work. What's really difficult and 
complex is to make a good painting that's well painted. 


Acrílico sobre papel, 32 x 25 cm. 2018 ——— — —— Acrílico sobre papel, 32 x 25 cm. 2018 


x A A E a 91.-Serie de pinturas que en su mayoría utilicé el documento 
90.- Cuando hice la Pintura Enferma, un proyecto que realicé el De la Serie La Pint Enf El 
b e la Serie La Pintura Enferma 


9014 y que luego mostré en Galería XS, previamente hice una Hincha fotográfico como modelo. Muchas de estas imágenes pintadas 
serie de 45 pequefias pinturas como parte de este proyecto 
y que luego nunca mostré, quedaron fuera por un tema de 
espacio, literalmente sobraba 
son parte del Autodidacta. 


representan el sexo masculino modificado y alterado por la 
enfermedad de un carcinoma. 


;" 


?stas son las sobras que hoy 


Oil on paper, 41 x 31 cm. 2013 


Football Fan . 


Oil on paper, 41 x 31 cm. 2013 ————————5. 


Fig. 183 
Fig. 181 
From the The Sick Painting Series 
De la Serie La Pintura Enferma 
186 187 
From the The Sick = ——_____________, 
Painting Series 
* 
Tag tne Fig. 184 
90.- When I did Pintura enferma, a project I exhibited in Galería 
CS in 2014. previous sa series of 45 sma nds 2 "Tm A : - 
XS in 2014, previously I made à Seres of 45 small paintings 91.-A series of paintings in which, most of them, are based on 
that I never showed. These were left out because of space, . a photographic model, a document. Many of these images 
literally they were an excess. Those pieces are now a part of represent the modified male sex, altered by carcinoma. 
Óleo sobre papel, 41 x 31cm.9013 —__] El Autodidacta. 


Óleo sobre papel, 41 x 31 cm. 2013 


: a . dicas De la Serie La Pintura Enferma 
92.- La pintura está enferma en su imposibilidad de acoger el 


Parar la Oreja. De la Serie La 93.-Se trataría de una metáfora, la cual supone que la pintura no 


sentido. Tal vez una de las cosas interesantes de la pintura Pintura Enferma 


dial bieti dem 5 deest otorga ya nada importante en términos simbólicos, y esta no 
actual es ser objetiva y consciente respecto de esta T à ne 
M EE J y a : hace más que decaer en su reiteración gangrenada por hacer 
imposibilidad. Como sea, la mayoría de los pintores no lo nido todo cuales biemardbable Pero no mádadeeso 
entiende así. Oil on paper, 41 x 31 cm. 2013 UAR i P ` , fi 
aqui. 
. . 
E 
Fig. 186 
Oil on paper, 41 x 31 cm. 2013 . 
Fig. 187 
From the The Sick Painting Series . 
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Fig. 185 
From the The Sick Painting Series 
ad a er Sati C 93.- This is a metaphor that assumes that painting no longer à 
92.- Painting is sick in its impossibility of taking meaning in. > RARE a E Fig. 188 
Mavb ft js ant liti f today grants anything of significance in symbolical terms and does 
aybe one of the most important qualities of today’s : T ir ; 4 
eee ee qua ee nothing but decay in its gangrened insistence in making sense, 
peuung bí Mati objective ang ee oF iis all of which is very probable. But no, there's none of that 
impossibility. However, most painters don't see it that way. haré 
Óleo sobre papel, 41 x 31 cm. 2013 


Óleo sobre papel, 41 x 31 cm. 2013 


De la Serie La Pintura Enferma De la Serie La Pintura Enferma 


Oil on paper, 41 x 31 cm. 2013 


Fig. 191 


Oil on paper, 41 x 31 cm. 2013 . 
Fig. 189 
Fig. 192 
Óleo sobre papel, 41 x 31 cm. 2013 
190 191 
From the The Sick Painting Series . 
Fig. 190 
Fig. 193 


From the The Sick Painting Series 
Óleo sobre papel, 41 x 31 cm. 2013 


De la Serie La Pintura Enferma De la Serie La Pintura Enferma 
94.- Hoy en dia, los artistas que tienen las mejores ideas, por lo 
general detestan la pintura. 
95.-En cuanto a mf, todas las tardes salgo a dar un paseo. 


. Oil on paper, 41 x 31 cm. 2013 


Fig. 194 Fig. 197 


Oil on paper, 41 x 31 cm. 2013 . 


From the The Sick Painting Series 


. Óleo sobre papel, 41 x 31 cm. 2013 


Fig. 195 Fig. 198 
Óleo sobre papel, 41 x 31 cm. 2013 


192 193 


95.- As for me, every afternoon I go for a walk. 


Fig. 196 Fig. 199 


95 Frases del Autodidacta.. 
94.- Today the artists that have the best ideas tend to hate 


painting. From the The Sick Painting Series 


Álvaro Oyarzún 
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Alvaro Oyarzün Sardi, Artista Visual. 
Santiago 1960. 


alvarooyarzun@yahoo.fr 
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MAVI, Museo de Artes Visuales 
Santiago, Chile. 


EXPOSICIONES COLECTIVAS 
GROUP EXHIBITIONS 


1984 Galería Arte Actual, Santiago, Chile. 


1987 Perdimos la Patria pero Ganamos un Lugar en la Foto, 
Grupo El Piano de Ramón Carnicer, Galería Bucci, Santiago, 


Chile. 


1989 Cirugía Plástica: Konzepte Zeitgenóssischer 
Kunst, Chile 1980-1989. Berlín, Alemania: Neue 
Gesellschaftfür Bildende Kunst. 


1995 Armar de Memoria: Montes de Oca, Oyarzün, Rueda. 
Galería Gabriela Mistral. Santiago, Chile. 


1998 Exposición Concurso Internacional de Arte 
Contemporáneo Centenario Bibendum, Paris, Francia. 


2002 Fulano Zutano Mengano, Galería Animal, 
Santiago, Chile. 


2003 Cambio de Aceite, Museo de Arte 
Contemporáneo, MAC, Santiago, Chile. 


2004 Dibujos, Sala Gasco, Santiago, Chile. 


2004 J.J. Acevedo-Álvaro Oyarzün, Centro de 
Extensión de la Pontificia Universidad Católica de Chile. 
Santiago, Chile. 


2004 Subversiones/Imposturas, Museo Nacional 
Bellas Artes. 


2005 Marking Time, Blanton Museum of Art in 
Austin, Texas, Estados Unidos. 


2007 6* Edición de la Bienal de Mercosur, A Terceira 
Margem do Rio, Porto Alegre, Brasil. 


2007 Selección de obras de la 6* Bienal de Mercosur, 
Instituto Tomie Ohtake, Porto Alegre, Brasil. 


2009 Mi Vida, From Heaven to Hell. Colección de MUSAC en 
el Mücsardok/Kunsthalle de Budapest. 


2010 Modelos para Armar. Pensar Latinoamérica desde la 
colección MUSAC. León, Espafia. 


2010 Chili L'envers du Décors, Espace Louis Vuitton, Paris, 
France. 


2010 Tectonic Shift Contemporany Art from Chile, Londres, 
Inglaterra. 


2011 Tous Cannibales, La Maison Rouge de Paris, France. 


2013 Perder la Forma Humana. Una Imágen Sísmica de los 80 
en América Latina, Museo Reina Sofía, Madrid, España. 


2013 Gracia Divina, El Humor como Estrategia 
Artística, Sala Gasco, Santiago, Chile. 


2010 Extracto/Dessins Contemporains D'artistes 
Sud-Américains”. Galerie Catherine Putman. Paris, 
Francia. 


2017 Collisions, Galerie Catherine Putman. Paris, Francia. 


2017 Cartografia Tematica en torno a Ad Reinhardt. 
MUDAM Luxembourg, Musée D’Art Moderne. 
Realización de una obra in situ en el marco de la 
Exposición Hard To Picture: A Tribute To Ad 
Reinhardt. 


2018 30 Afios, MAM Chiloé, Museo de Arte 
Moderno Chiloé, Chile. 


2018 Notre vie est un voyage, Obras de la Colección, FRAC 
Corse, France. 
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PREMIOS Y DISTINCIONES 
AWARDS AND DISTINCTIONS 


1994 Premio del Concurso Internacional de Pintura de 
Vitry-sur-Seine, Paris, Francia. 


1995 Beca del Fond Regional d'Art Contemporain, París, 
Francia. 


2002 Obtención FONDART Regional. 


2007 Premio CIFO 2007 Commissions Program 
Exhibition, Cisneros 
Fontanals Art Foundation, Miami, Estados Unidos. 


2017 Obtención FONDART Nacional Trayectoria en Artes 
Visuales. 


ADQUISICIONES 
ACQUISITIONS 


Tres Posibilidades para un Paseo o 123 Formas que no Sirven 
para Comprender el Despilfarro de Todos estos Afios. 
Instalación de 730 elementos, compuesta de pinturas, dibujos 
y fotografías, dimensiones variables. Colección MUSAC, León, 
Espafia. 2010. 


El Autodidacta I, Instalación 320 elementos, 

compuesta de pinturas, dimensiones variables. 

Blanton Museum of Art in Austin, Texas, Estados Unidos. 
2005. 


Composición N° 6 y N° 7, Dibujos sobre poliéster, Colección 
Arnaud Adida, Paris France. 


Composición N° 8, Dibujo sobre poliéster, 
Colección Antoine de Galbert, Paris France. 


Pinturas, 2 obras, Colección Galería Gabriela Mistral. 
Santiago Chile. 


El Autodidacta II, Instalación 780 elementos, 
compuesta de pinturas, dibujos, dimensiones variables. 
Colección Juan Yarur. Santiago Chile. 


La Comunidad, Instalación compuesta de 498 
dibujos, dimensiones variables. Colección Privada 
Mercedes Vilardell. Espafia. 


Viva Chile, Políptico 18 pinturas. Colección CASA, Gabriel 
Carvajal & Ramón Sauma. Santiago Chile. 


Triple, Serie 15 dibujos. Colección CASA, Gabriel Carvajal & 
Ramón Sauma. Santiago Chile. 


Iván Godoy 


Lise Martinot 


(1959-2018), Licenciado en Filosofía y Magis- 
ter en Artes y 
Humanidades, desarrolló una carrera en las ar- 
tes visuales / audiovisuales por más de 30 afios, 
ligada especialmente a la pintura, el dibujo, las 
instalaciones y el cine documental. 
Paralelamente, se desarrolló en la actividad 
académica, 
ejerciendo como docente en distintas Universi- 
dades. 
Ültimamente se desempefiaba como docente y 
coordinador de la línea de investigación y desa- 
rrollo, metodología y gestión de la FAD-UFT. 


(1959-2018), BA in Philosophy, MA in Arts & 
Humanities. He developed a career in visual and 
audiovisual arts for more than 30 years, specially 
devoted to painting, drawing, 
installations and documentary cinema. At the 
same time he developed academic activities, wor- 
king as a professor in several universities. Lately 
he was working as a professor and coordinator 
of investigation and development, methodology 
and management in the FAD-UFT. 


Historiadora del arte, formada en el prestigio- 
so Courtauld Institute of Art de Londres. Resi- 
dente en Chile desde 2002. Escribe catálogos y 
artículos publicados en Francia, 

Inglaterra y Chile. Es la fundadora de la Start- 
up Art 
d'histoire, www.artdhistoires.com. 


Art historian educated in London's prestigious 
Courtauld Institute of Art. She lives in Chile 
since 2002. She writes 
catalogues and articles published in France, 
England and Chile. She's the founder of the Art 
d'Histoire start-up, www.artdhistoires.com. 
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